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3Vorwort
Aus EMOTION wird MUSIK, aus MUSIK werden EMOTIONEN, 
aus EMOTIONEN werden WÜNSCHE, aus WÜNSCHEN wird MARKTWIRTSCHAFT
<Der Mensch selbst ist die Urform von Musik und Musikinstrument in Einem. Dies äussert 
sich im Ausleben seiner seelischen Empfindungswelt, die, genau so wie Musik, nur 
empfind-, aber nicht greifbar ist. Aber der Mensch kann sie hörbar machen und über das 
Ohr findet sie den Weg in die Seele, die dann Emotionen erzeugt und freisetzt. Diese Emo-
tionen sind der Schlüssel für die Entwicklung der Musik, die letztendlich im Laufe von ein 
paar tausend Jahren den Weg über viele kulturelle und technische Entwicklungen hinweg 
zu einer bedeutenden Wirtschaftsmacht gefunden hat >.
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Es gibt einen Merkspruch des deutschen Architekten Walter Gropius, der lautet:
<Stil ist nichts Endgültiges, sondern beständiger Wandel> (gutezitate.com/zitat/238906).
Diese Aussage kann ohne Wenn und Aber auch in die Welt der Musik übertragen werden, 
denn sonst würden wir heute noch auf Knochenflöten spielen, mit Schellenringen tanzen, 
auf gespannte Felle klopfen oder bei religiösen oder kultischen Anlässen singen.
Dies liegt alles schon ein paar tausend Jahre zurück und die fast unvorstellbar vielfältigen 
Wechsel und Empfindungen, die sich in diesem Zeitraum im Gehirn des Menschen ent-
wickelten und weiter bildeten, führten ja letztendlich eben zu diesen <Stilen> oder, musika­
lisch übersetzt, zu Epochen, die wir heute mit Antike, Altertum, Mittelalter, Barock, Klassik, 
Romantik oder Neuzeit bezeichnen. All diese Abschnitte kreierten immer wieder neue 
Klangformationen und immer wieder gab es Musiker, die andere Empfindungswelten hat-
ten als ihre Vorgänger und so auch andere Stilrichtungen schufen. All diese Werke, die in 
den vergangenen Zeiträumen entstanden sind, fasst man heute häufig unter dem Gesamt­
begriff Klassik zusammen und dies ist ein Gebiet, das auch nicht mehr zu verändern ist. 
Ständigen Veränderungen unterliegt aber die Welt der Musik ganz speziell in den letzten 
einhundert Jahren. Die miserablen sozialen Verhältnisse, die nach dem 1. Weltkrieg ent-
standen, wollte man verdrängen, oder sie sollten durch teilweise musikalische Ausschwei-
fungen übertüncht werden. Auf Oper folgte Operette, auf Operette folgte der Revuefilm, 
alles angereichert mit Melodien, die leichtfüssig und textlich dem Zeitbedürfnis angepasst 
waren. So entstand der Schlager, der von nun an das gesamte musikalische Geschehen auf 
dem Gebiet der sogenannten Unterhaltung bis heute beherrscht.
Die Voraussetzungen für eine Schlagerschwemme wurden durch die Erfindung des Phono­
graphen ermöglicht und jeder, der sich ein solches Gerät leisten konnte, leistete es sich. Um 
nun die Schlager auf eine Schallplatte zu bringen, bedurfte es ja eines Produzenten, denn 
der Musiker selbst konnte dies nicht. Ihm fehlten damals die entsprechenden finanziellen 
Mittel, er hatte nur die Gunst des Publikums und war auf das Wohlwollen eines Produ zenten 
angewiesen, eine Situation, die sich bis in die heutige Zeit erhalten hat. Und dieser Produ-
zent, der üblicherweise auch der Verleger des Musikers war, sorgte einerseits für die Herstel-
lung und andererseits für die Verbreitung, für die wiederum überwiegend das inzwischen 
erfundene Radio, damals noch Volksempfänger, sorgte. Nach dem Ende des 2. Weltkrieges 
1945, dessen soziale Folgen nicht so katastrophal waren wie nach 1918, stürzte man sich in 
den Wiederaufbau, das deutsche Wirtschaftswunder entstand und es entstand auch wieder 
das Bedürfnis nach Unterhaltung.
Die Musik, der Schlager, kam in einen Aufwind, dessen Ausmaße zur damaligen Zeit noch 
gar nicht zu erahnen waren. Gepaart mit dem Fortschritt in der Technik gab es völlig neue 
Möglichkeiten der Aufnahmetechniken, Stereo wurde entwickelt, die Langspielplatte (LP) 
entstand und nach ihr die Musikkassette (MC) und die Compact Disc (CD). Aber nicht nur 
die Tonträgerindustrie entwickelte sich, es entwickelten sich auch Großverlage und an-
schließend die sogenannten Majors, die von nun an das Heft in die Hand nahmen und 
weltumspannend zu den Herrschern in der Welt der Musik wurden. Es ist nicht mehr der 
Musiker, dem man jahrhundertelang wegen seines Könnens gehuldigt hat, es sind nunmehr 
die Grosskonzerne und die Medien, die bestimmen, wie, wo und was zu geschehen hat.
Der Weg dahin war lang und hatte viele Stationen, Sinn und Zweck meiner Arbeit ist es, zu 
versuchen, diesen Weg nach zu vollziehen, von der Urzeit bis in die Gegenwart.
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Dabei gibt es scheinbare Nebensächlichkeiten, die aber unerlässlich sind und es gibt 
Schwerpunkte, ohne die der heutige Musikmarkt nicht geschaffen worden wäre. Einer 
dieser Schwerpunkte ist der Zeitabschnitt ab Ende des 19. Jahrhunderts bis hinein in den 
Beginn des 21. Jahrhunderts, der auch in der Arbeit eine dementsprechend zentrale Stel-
lung ein nimmt.
Daneben sind natürlich auch der Werdegang des Liedes (Gesang) und die Schaffung von 
Instru menten, durch die Jahrhunderte hindurch, von grosser Bedeutung. All dies  gefasst, 
in der Verbindung von Komponist, Instrumentenbauer und Interpret, ergibt das Material, 
aus dem die Grosskonzerne bezw. Majors und Medien, im Bewusstsein der menschlichen 
manipulierbaren Emotionswelt, ihr Kapital schöpfen und die Musik so zu einem milliarden-
schweren Wirtschaftsgut gemacht haben und weiterhin machen.
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A) EMOTIONEN ODER DIE WELT DER GEFÜHLE
Seit es Lebewesen gibt, gibt es auch Emotionen, nur mit dem Unterschied, dass der Mensch, 
im Gegensatz zu den anderen Lebewesen, noch den Verstand besitzt. Mit diesem ausge-
stattet, ist er so zur Krönung der Schöpfung geworden. Eine wesentliche Substanz dieses 
Verstandes ist die Intelligenz, die der Mensch mehr oder weniger besitzt und auch mehr 
oder weniger nutzt. Forschung und Technik sind hier die grössten Nutznießer, wobei zu 
unter scheiden ist, ob dies dem Wohle der Menschheit durch Forschung oder zur Gefahr 
durch Entwicklung von Vernichtungsmitteln dient.
Oftmals stärker als der menschliche Verstand ist die Welt seiner Emotionen, die unter ge-
wissen Umständen den Verstand ausschalten, ohne dabei auf die Auswirkungen zu achten, 
die hierdurch entstehen können und entstehen.
Nehmen wir zwei Beispiele aus der Bibel (http://de.wikipedia.org./wiki/1._Buch_Mose <1. 
Buch Genesis, Kap. 2-4>), die gleichzeitig auch zwei unterschiedliche Ausgangspunkte ha-
ben, nämlich das Gute und das Böse: Gehen wir zu Adam und Eva ins Paradies. Eva ist dem 
Adam zugetan. Sie gibt ihm einen Apfel, obwohl sie von ihrem Schöpfer über schlimme Fol-
gen vorgewarnt war. Ein Beispiel dafür, dass das Gute, nämlich die Liebe blind macht und 
so den Verstand ausschaltet. Im anderen Fall sind es die Brüder Kain und Abel. Hier macht 
der Neid blind und schaltet den Verstand aus, es geschah der erste Mord. Anhand dieser 
beiden Handlungen ist zu ersehen, dass bei dem Menschen immer die Gefahr besteht, dass 
er auf Grund seiner nicht kontrollierbaren Emotionen Dinge tut, die mit normalem menschli-
chen Verstand nicht erklärbar sind. Interessant ist aber, dass trotzdem Emotionen auch mit 
abhängig sein können vom Grad der Intelligenz, der Bildung, oder den persönlichen Bedürf-
nissen und Ansprüchen. Auf musikalischem Gebiet ist dies ganz einfach nachzuvollziehen: 
während eine Schicht der Gesellschaft zu Konzerten und Opernbesuchen neigt, reagiert 
eine andere auf Schlager oder Volksmusik und wieder eine andere engagiert sich in Ge-
sangvereinen, Chören oder spielt selbst Instrumente.
1. Musik durch Emotionen
Ein Hören von Musik, ohne dass dabei Emotionen entstehen, ist nicht denkbar.
Drei Faktoren sind dabei massgebend: 
1. Der Komponist setzt Emotionen um in Musik.
2. Der Interpret gibt seine beim Spielen entstehenden Emotionen an den Zuhörer weiter.
3. Der Zuhörer entwickelt beim Hören seine eigenen Empfindungen. 
Zu 1.:  Ein Mensch, der das Talent hat, Musik zu schaffen, setzt als Komponist seine inneren 
Empfindungen oder Emotionen, je nach Beschaffenheit seiner eigenen Vorstellungs-
welt, in Musik um. Mit dem Aufnotieren ist sie jederzeit hör- und nachvollziehbar.
Zu 2.:  Auf Grund des vorhandenen Notenmaterials kann diese Musik nun von einem Inter-
preten jederzeit und auf seine Weise weitergegeben werden.
Zu 3.:  Durch Vorspielen und entsprechende Interpretation gelangt die Musik in die Gefühls­
welt des Zuhörers. Hier erzeugt das Gehörte Emotionen, die je nach Ablauf und Inhalt 
des Gespielten mehr oder weniger nachhaltig sind. Während man bei Gesang ge-
fühls- und vorstellungsmässig an den Inhalt des Textes gebunden ist, entwickelt sich 
bei instrumentaler Musik bei jedem Hörer eine unterschiedliche Empfindungswelt.
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Auf diesem dritten Emotionsweg entscheidet sich auch die Zukunft des Gehörten, wird es 
zum Klassiker, Schlager, Evergreen oder Volksgut. Letztendlich liegt das jeweilige Ergeb-
nis größten Teils an der Verbreitung. Hier sorgen die Verleger für den Druck des Notenma-
terials, die Produzenten für die Tonträger und schliesslich die Massenmedien Rundfunk 
und Fernsehen für die öffentlichen Aufführungen. Hier werden Manipulationen Tür und 
Tor geöffnet und durch gezielte Steuerungen auf musikalischem Gebiet werden aus den so 
erzeug ten Emotionen Wünsche. Die Wünsche werden umgesetzt in Kaufkraft und damit ist 
der Weg frei für die (Markt­) Wirtschaft. Darüber mehr unter: F) Musik als Wirtschafts faktor.
2. Emotionen durch Musik
Emotionen haben mit der Musik vieles gemeinsam. Beide sind zu empfinden und zu hören, 
ohne dass sie greifbar sind. Musik löst Emotionen aus, die je nach Tonzusammenstellung 
von verschiedener Natur sein können:
sie kann froh machen – sie kann traurig machen
sie kann Mut machen – sie kann mutlos machen
sie kann Liebe schaffen – sie kann Hass produzieren
sie kann erregen – sie kann beruhigen
sie kann Sehnsüchte wecken – sie kann Sehnsüchte stillen
sie kann hetzen - sie kann verbinden
sie kann krank machen - sie kann Medizin sein
sie kann manipulieren - sie kann trösten, Erinnerungen wecken und vieles mehr.
Die Stärke der Musik liegt darin, dass sie eigentlich alles, was die menschliche Empfindungs-
welt betrifft, beeinflussen kann. Gleichzeitig ist das aber auch ihre grösste Schwäche, beson-
ders dann, wenn mit der Musik manipuliert wird.
3. Emotionen durch Medien
Durch Einflüsse von aussen macht sich der Mensch manipulierbar und wird so, mehr oder 
weniger bewusst oder unbewusst, zu einem steuerbaren Individuum. Diese Tatsache ist so 
zu einem entscheidenden Faktor in der Musikwirtschaft geworden, mit dem Ziel, daraus 
soviel wie möglich Kapital zu schlagen, die Musik ist hier nicht mehr Kunst, sondern Mittel 
zum Zweck.
So wird in der heutigen Zeit die Gefühlswelt des Menschen sehr stark beeinflusst durch 
die finanziellen Interessen nicht nur der Verlage und Majors, sondern im besonderen auch 
Medien, Presse, Rundfunk und Fernsehen ziehen daraus ihre pekuniären Vorteile. Be-
sonders Letzteres hat durch seine bildliche Wiedergabe einen ungeheuren Einfluss auf das 
Vorstellungs vermögen und die Empfindsamkeit des Zuschauers. Es werden Emotionen 
geweckt, je nach Inhalt und Ablauf des gerade Gesehenen: Grausen und Entsetzen beim 
Krimi, fröhliches Empfinden bei Lustspielen oder Komödien, amüsiertes Zuschauen bei 
Liebes filmen, gefühlte Aktivitäten bei Quizsendungen, Wissensdrang erleben bei Ausflügen 
ins Reich der Tierwelt, bei Weltreisen oder bei Kulturbeiträgen mit Ausflügen in die Histo-
rie, oder für beson dere Ansprüche die Welt der Oper. Überhand genommen haben in letz-
ter Zeit die publikumsträchtigen Talentshows für die junge Generation, während die ältere 
Generation mit Galaabenden der Schlager­ oder Volksmusik befriedigt wird.
(Mehr dazu unter: Gegenwart und Erwartung, 3. Ausblick)
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4. Missbrauch von Emotionen
Nutzt der Mensch seine Emotionen auf künstlerischem Gebiet im positiven Sinne, erfindet er 
Dinge zum Wohle der Menschheit, er komponiert Musik, er schreibt Gedichte, er malt Bilder. 
Nutzt der Mensch seine Emotionen im negativen Sinne, erfindet er Waffen, führt Kriege, 
zerstört so seine eigene Welt. Das wiederum beweist, dass seine Verhaltensweisen, sprich 
seine Emotionen, immer wieder überhand nehmen können, den Verstand aus schalten und 
er somit nicht erkennt, was für ihn gut oder schlecht ist. Ob ihn letztendlich das Sprichwort: 
Aus Erfahrung wird man klug zum Nachdenken und Überlegen vor dem Handeln anregt, 
wird wohl immer ein Unsicherheitsfaktor bleiben. Wie bereits erwähnt (s.o. unter 1.), unter-
wirft sich die Emotion einerseits keiner Logik und bleibt so unkalkulierbar, andererseits wird 
sie aber oft gezielt von aussen manipuliert, in unserem Falle durch die Musik.
Ein banales Beispiel hierfür ist Musik beim Militär: man lässt die Soldaten fröhlich singend 
durch die Strassen ziehen, um sie dann, ebenfalls singend, in den Krieg zu schicken. Musik 
gegen die Angst, getötet zu werden.
Eine andere, unheilvolle Beeinflussung, die eigentlich nichts mit Musik zu tun hat, aber in 
unserer Zeit eine, fast nicht nachvollziehbare, Tatsache ist, geschieht im Orient durch Erzie-
hung von jungen Menschen zu religiösem Fanatismus. Mit Versprechen für die absolute 
Glückselig keit im Jenseits werden sie mit Bombengürteln in den Tod geschickt. Diese Tat-
sache untermauert die bereits an früherer Stelle getroffene Aussage, dass Verstand und 
Emotion doch von einer bestimmten Intelligenz abhängig sind. Besonders im Orient wurde 
so seit jeher das Analphabetentum für eigennützige Zwecke missbraucht (www.relinfo.ch/
usulya/attentat.html).
Im katholischen und protestantischen Kirchenleben kann man aber auch bei den Gläubigen 
durch die Teilnahme an Gottesdiensten mit gemeinsamem Singen von Kirchenliedern 
be stim mte Stimmungen und Emotionen erzeugen. Dazu aber mehr unter: D) 2.1. Religion.
5. Emotionen sind zeitlos
Mit zunehmendem Alter ändert sich die musikalische Empfindungswelt. Das Bedürfnis nach 
Harmonie und Ausgeglichenheit führt viele ältere Menschen zurück in die Musik ihrer Ver-
gangenheit, die sich in der Seele gespeichert hat, ohne dass sich der betreffende Mensch 
dessen je bewusst war. Ein Zeugnis davon liefert der an Demenz erkrankte Mensch. Er lebt 
in einer nach aussen abgeschlossenen Welt, besitzt aber immer noch seine Emotionen. 
Obwohl orientierungslos nach aussen, erkennt und reagiert er sichtbar auf die Musik seiner 
früheren Zeit. Dieses Phänomen ist damit erklärbar, dass Emotionen nicht dem Verstand 
unter liegen, sondern ein unabhängiges, nicht vergängliches Eigenleben haben.
Im Gegensatz zur älteren Generation, die doch mehr der Tradition oder der Klassik verbun-
den ist, hat sich das Musikbedürfnis der heutigen Generation wesentlich verändert.
Es wird weniger Wert auf instrumentale Musik gelegt, man bevorzugt den Text, und der 
Rhythmus hat absoluten Vorrang vor der Melodie. Im nächsten Artikel (unter: C) 1. Vom 
Urschrei zum Wohlklang) werden junge Menschen erwähnt, die mit überlautem Rhythmus 
im Auto durch die Strassen fahren.
Dass Musik das Autofahren aber auch mehr oder weniger bewusst oder unbewusst beein-
flussen kann, beruht auf eigener Erfahrung. Während instrumentale Musik ein fast sorg-
loses Dahinfahren ermöglicht, treibt rhythmisch ausgeprägte Musik, mit entsprechendem 
Text gepaart, das Unterbewusstsein an und man fährt ungewollt schneller.
Ein persönliches Beispiel dafür: auf dem Weg nach Hamburg fuhr ich, ohne es zu merken, 
an Stelle meiner gewohnten 140 km/h plötzlich über 175 km/h.
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Erst als meine Frau mich darauf aufmerksam machte, bemerkte ich es auch. Im Radio spielte 
schnelle und rhythmisch ausgeprägte Musik, die sich, von mir unbewusst, auf meine Fahr-
weise übertragen hatte. Ein Zeichen dafür, dass Emotionen beim Hören von Musik den 
Verstand ausschalten oder die Realität ausblenden können, sie manipuliert unbewusst den 
Hörer.
Bewusst manipuliert werden soll der Hörer an anderer Stelle: im Kaufhaus beispielsweise.
Hier wird versucht, durch eine bestimmte Musik den Kunden zum Kauf anzuregen. Er wird 
aus dem Hintergrund musikalisch berieselt, die Musik wird so entwertet und verliert an 
Bedeu tung. Gleichzeitig ist aber zu bemerken, dass diese Art von Kundenfang überholt ist. 
Der heutige Kunde durchhetzt die verschiedenen Etagen, sein Sinnesorgan sind die Augen 
auf der Suche nach Rabatten und Schnäppchen. Hier hat er seine Emotionen, die Musik 
spielt dabei keine Rolle mehr, aber sie leidet an Ansehen durch den Missbrauch.
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B) ENTSTEHUNG UND ENTWICKLUNG DER MUSIK
1. Vom Urschrei zum Wohlklang
Gehen wir zurück in die Urzeiten des Menschwerdens, dann darf und kann man davon aus-
gehen, dass er all seine Gefühle in Form von Lauten (Urform von Musik ?) und Bewegungen 
(Tanz und Rhythmus, bewusst oder unbewusst) ausgedrückt hat.
Ob der erwachsene Steinzeitmensch in seiner Gefühlswelt erst Bewegungen vollführt 
oder erst Schreie ausgestossen hat, wird wohl nicht absolut zu klären sein. Curt Sachs 
schreibt in seiner Weltgeschichte des Tanzes (im Vorwort, S. VI): <den Tanz als Ganzes zu 
erschauen und zu gestalten, als Triebbewegung und als Kunst, als Zauberhandlung und als 
Gesellschaftsvergnügen, durch alle Räume und Zeiten von der Südsee bis Europa, von den 
Tieren und der Steinzeit bis ins zwanzigste Jahrhundert>.
So ordnet er den Tanz noch vor der Musik ein. Das würde bedeuten, dass zur körperli-
chen und emotionsbedingten Bewegung der klingende Laut dazu kam und sich daraus ein 
klang licher Ablauf, also die Urform der Musik entwickelt hat. Demnach ist die menschliche 
Empfindungs welt Ausgangspunkt für die sich im Laufe von Jahrtausenden entwickelnde 
Musik, die, ohne den Rhythmus oder den Tanz zu vernachlässigen, nun die absolute Haupt-
rolle im menschlichen Seelenleben übernommen hat.
Diese Aussage gilt aber nur für den schon geborenen Menschen, denn der erste klangliche 
Kontakt entsteht im Mutterleib durch den rhythmischen Herzschlag der Mutter, der in der 
Zeit der Schwangerschaft vom sich entwickelnden Mensch lein noch unbewusst wahrge-
nommen und in das spätere Leben ebenso mit übernommen wird. Als Beispiel könnte ein 
Blick in unser heutiges Strassenbild gelten. Oftmals hört man schon, bevor man ein Fahrze-
ug sieht, ein rhythmisches Bassgedröhne, das selbst die geschlossenen Fenster durch-
dringt. Meist sind es junge Menschen, die sich, unbewusst innerlich verunsichert, nach 
aussen hin abkapseln, so, als seien sie noch im Mutterleib mit dem vorgeburtlichen Wohl-
gefühl der Geborgenheit. 
Auch diese Aussage beruht auf dem Ergebnis persönlicher Recherchen und ist, obwohl 
wissen schaftlich noch nicht nachgewiesen, durchaus plausibel. Denkbar wäre aber als 
Erklärung auch die Selbst darstellung oder die des Eindruck schinden Wollens zur Über-
windung von Kom plexen.
Nachweisbar ist das Herz das erste und absolut älteste Rhythmusinstrument überhaupt und 
man darf davon ausgehen, dass der Mensch schon vor dem Musizieren einen angebore nen 
Rhythmus in sich hatte und seinen Körper als Rhythmuserzeuger benutzte. Sei es durch 
Hände- oder auf den Bauch klatschen, sei es durch eine Art von sicher erst unbewussten 
Tanzformen wie Hüpfen, Stampfen, Drehen und allerlei anderen Verrenkungen. Dass er 
dabei seine Stimme als Klanginstrument entwickelte, entsprang sicher seinen dabei ent-
stehen den emotionalen Empfindungen, die aber erst später inhaltliche Bedeutung be kamen.
2. Entstehung der Tonreihe
In Musik der Zeiten von Urs Müller/Fritz Gysi ist auf S. 11 (Altertum) nachzulesen, <dass 
schon um 3000 v. Chr. ein reichhaltiges Instrumentarium von erstaunlicher Vollkommenheit 
im ganzen Orient von Ägypten bis China vorhanden war>. In China unterlag die Musik der 
Staatsaufsicht mit ihrer <Beziehung zu Kosmos, Politik, Gesellschaftsordnung, Ethik> (A. 
Schering, S.1). Hier ist auch zu erfahren, dass laut chinesischer Geschichtsschreibung ein 
Lyng­Lun auf Befehl des Kaisers Haong­ti die Lehre von den Lü (Maß der Töne) geschaffen 
hat, bei der die Tonskala einen Umfang von fünf Tönen (pentatonisch) hatte.
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Auf diesem Prinzip beruht noch heute ein grosser Teil der chinesischen Musik und des 
euro päischen Volksgesanges (Müller/Gysi,  S. 11). Diese Aussage lässt sich jetzt noch ganz 
einfach durch täglich gesungene Kinderlieder wie Hänschen klein oder die Vogelhochzeit 
u.v.a. belegen. Interessant ist auch die Tatsache, dass im heutigen China, speziell in den 
Schulbüchern, keine Notenbezeichnung mit Linien, sondern Zahlen benutzt werden (siehe: 
Bildtafel 1, S.153).
2.1. Frühe Blütezeit durch Religion
(Vgl.: http://de.wikipedia.org./wiki/Musik _der_griechischen_Antike, 
auch für: B) 3. Harmonisierung der Musik) 
Doch wieder zurück in die frühe Welt der Musik.
Nicht nur die Chinesen oder später die Griechen hatten eine ausgeprägte Musikkultur, auch 
Indien hatte vermutlich schon im 3. Jahrtausend v. Chr. ein Musikleben, das in den folgen-
den 1000 bis 1500 Jahren zu hoch entwickelten Opfergesängen führte. Eigentlich war die 
Musik zur damaligen Zeit über ganz Asien verbreitet, Europa spielte geschichtlich hier noch 
überhaupt keine Rolle. 
Nach der ägyptischen Gefangenschaft (um 1300 v.Chr.) wurde auch die jüdisch­hebräische 
Musik mit den Hauptinstrumenten Harfen und Psalter populär und zum Wegbereiter für die 
spätere christlich­abendländische Kirchenmusik. 
Ägypten wurde Sammelbecken für orientalisches Kulturleben, wobei die Priesterschaft die 
absolute Oberhoheit über die Musik hatte und diese fast ausschließlich religiös einsetzte.
Die Instrumente, Harfen, Querflöten, Lauten, Oboen und Trommeln, waren den Göttern ge-
weiht. Priester, Tempelsänger und -sängerinnen waren die Interpreten der damaligen Zeit. 
In der 4. - 13. Dynastie hatte sich die Musik bereits neben dem religiösen Einsatz auch als 
Kriegs-, Tanz- und Gesellschaftsmusik etabliert. War zu dieser Zeit ihr Charakter ruhig und 
hoheitsvoll, so veränderte sie sich unter syrischem oder asiatischem Einfluss, wurde hell-
tönend, sinnlich und leidenschaftlich. 
2.2. Musik für Pharaonen und Könige
(Vgl. 2.1.)
Mit Anbruch des neuen Reiches (1600 – 1100 v. Chr.) erweiterte sich das Instrumentarium. 
Zu Harfen und Flöten mit einem inzwischen vergrösserten Tonumfang kamen Laute, Rohr-
blattinstrumente (Oboe), Trompete, verschiedene Trommeltypen und Rasseln (Sistrum). 
An den Pharaonenhöfen traten Sänger, Spieler oder Tänzer auf, Frauen wurden mit einbezo-
gen, es gab neben dem Opferdienst und Totenkult auch Volks- oder Handwerkerlieder.
Es entstanden Melodien über dem Grundton und Handzeichen für die Tonhöhen bei den 
Instrumentalisten, aus denen sich vielleicht Rückschlüsse bilden können auf die Urform des 
späteren Dirigententums. Die Musikwissenschaft blieb aber noch in der Hand der Priester, 
ihre Bedeutung in der Jugenderziehung der Vornehmen; die Verbindung, wie weiterhin 
überall im Altertum, zu Magie und Dämonenglauben. Trotzdem entstanden zu dieser Zeit, 
aus heutiger Sicht, wesentliche Fortschritte für die weitere Entwicklung der Musik. Doch 
bevor der Weg wieder zu den alten Griechen zurück führt, darf man den Aufschwung der 
Musik im Reiche Israel unter den Königen David (1025) und Salomo (993), die selbst Musiker 
waren, nicht unerwähnt lassen. Psalmen und Lyrik, jüdische Tempelmusik und salomonische 
Tempel orchester, oder die Liturgie in den Händen der Leviten, zeugen von hoher musika-
lischer Tätigkeit. 
2.3. Die erste Sangeskunst 
Inzwischen hatte die Musik auch in Griechenland durch starke Kontakte zu Phrygien und 
Lydien grosse Fortschritte gemacht. 
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Es traten berufsmässige Sänger mit der Lyra auf, auch hier könnte man eine Brücke zu den 
späteren Minnesängern schlagen.
Natürlich waren die Inhalte der Lieder völlig der damaligen Zeit entsprechend. Götter­ 
und Heldenlieder einerseits, oder Sagen von mythischen Sängern, bei denen Orpheus 
zur berühmtesten Figur wurde. <Die Bäume neigten ihm sich zu, wenn er spielte, und die 
wilden Tiere scharten sich friedlich um ihn, und selbst die Felsen weinten angesichts seines 
schönen Gesangs> und es heisst weiter: <Die Argonauten nahmen ihn auf ihren Kriegszü­
gen mit. Orpheus sang so schön, dass er sogar das wütende Meer und die Feinde durch 
den Zauber seiner Lyra bezwang> (a.g.St.).
Wenn man dieses liest, denkt man unwillkürlich an die Zeit des 2. Weltkrieges, als abends 
aus den Radios und über die Lautsprecher an der Front und in den Schützengräben das Lied 
von Lili Marlen zu hören war. Gesungen von Lale Andersen, die damit zur Kultfigur wurde. 
Während sie über den Soldatensender Belgrad sang, schwiegen die Waffen, kein Schuss fiel 
und alle, Freund oder Feind, lauschten dem Lied, das eigentlich auf Wunsch von J. Goeb­
bels als Marsch gespielt werden sollte, was Lale Andersen aber strikt ablehnte. Wegen ihrer 
Kontakte zu jüdischen Freunden in der Schweiz erließ Goebbels ein Aufführungsverbot. 
Später sang es auch Marlene Dietrich und das Lied ist bis in die heutige Zeit absoluter Kult 
in der Welt der Soldaten. Komponiert wurde es von Norbert Schultze (1911 - 2002), nach ei-
nem Text von Hans Leib (1893 - 1983) (http://de.wikipedia.org./wiki/Lili_Marleen)
Wieder zurück zu Orpheus, dessen Mythologie es geschafft hat, dass er über Jahr hunderte 
oder sogar Jahrtausende hinweg zu einer schillernden Figur auf musikalischem und 
li te r arischem Gebiet wurde. Unzählige Komponisten und Dichter widmeten ihm grandiose 
Werke, um nur einige zu nennen: Claudio Mondeverdi’s Oper <Lorfeo> (1607), mit einer Neu-
fassung von Carl Orff (1924 und 1940), oder die <Symphonische Dichtung> von Franz Liszt, 
oder Igor Strawinski’s <Ballett> mit dem New York City Ballet (1948). Auch Heinz Werner 
Henze huldigte Orpheus mit <Eine Geschichte in 6 Szenen> (1978). 
Bei den Literaten sollte man nach Vergil und Ovid auch das um 1300 von einem unbekann-
ten mittelenglischen Dichter entstandene Opus <Sir Orfeo> erwähnen, und Dichter der 
Weltliteratur wie Goethe, Rilke oder Jean Cocteau widmeten sich dem Phänomen Orpheus. 
Orpheus begleitete sich selbst auf einer Lyra und wurde so zum Vorbild für alle Sänger, die 
sich auf einem Instrument begleiteten und heute noch begleiten.
Zwei Beispiele aus  unserer Zeit: Udo Jürgens, dessen Instrument das Klavier ist, oder 
Rein hard Mey, dessen Begleitinstrument die Gitarre (als Nachfolge der Lyra) ist. Er bezieht 
sich sogar auf Orpheus, wenn er in seinem 1967 entstandenen Lied singt: <Ich wollte wie 
Orpheus singen>.
Mit diesen beiden Zwischenbemerkungen sollen aber keinesfalls Vergleiche auf die wahr-
scheinlich immer währende einmalige Stellung von Orpheus in der mythischen Historie der 
Musik hergestellt werden. 
Was aber unbedingt festgehalten werden muss: die modernen Musikwettbewerbe hatten 
schon bei den alten Griechen ihre Vorgänger. Hier dient als Nachweis ein weiteres Zitat 
(a.gl.Q.): <Bei den grossen kultischen Festspielen der Griechen (den Olympischen, Phyti­
schen, Nemeischen und Isthmischen) spielten die musischen Wettkämpfe (poetische und 
musikalische) eine hervorragende Rolle. Speziell die Phytischen waren ursprünglich nur 
musikalisch zu Ehren des Apollon zu Delphi. Der Sieger wurde mit einem Lorbeerkranz 
geschmückt, zu welchem die Zweige im feierlichen Aufzug aus dem Taltempel geholt 
wurden>.
Heute wird man dafür mit einem Plattenvertrag belohnt.
Doch bevor wir geschichtlich in unsere Zeit kommen, müssen wir erst noch einmal zurück 
in die frühe Welt der Musik Griechenlands, die <so mit Sagen und Märchen durchsetzt ist, 
dass der historische Kern nur schwer erkenntlich ist>. 
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Die Erfindung der musikalischen Instrumente wie der Musik überhaupt wird den Göttern 
zugeschrieben> (a.g.Q.). 
Die Musik in Griechenland war einstimmig. Unter der Vorherrschaft vom Aulos als Blas-
instrument (siehe: Bildtafel 2, S. 155) und der Lyra als Zupfinstrument, bildeten überwieg-
end reli giöse und vaterländische Gefühle den Inhalt der Musik.
Die Römer haben als Erben der griechischen Musikkultur  wenig zum Fortschritt der Tonkunst 
beigetragen. Sie beließen es bei der Erhaltung der Theorie und nutzten die Musik mehr zur 
Unterhaltung. Waren zuerst die Sklaven die Musikanten, fanden in der Zeitenwende auch 
die höheren Gesellschaften Gefallen am Musizieren. Ein schönes Beispiel dafür sehen wir 
in dem Monumentalfilm QUO VADIS (USA, 1951). Der seinerzeit noch unbekannte Schau-
spieler Peter Ustinov verkörpert den römischen Kaiser Nero, der, auf der Lyra spielend, das 
brennende Rom beklagt.
Es war die Zeit der Hochblüte und gleichzeitigen Verfalls der römischen Musik, die sich über 
200 Jahre hinzog. Daneben breitete sich neben Virtuosentum auch Dilettantismus aus, von 
dem man auf die späteren Volks- und Strassenmusikanten schliessen könnte.
3. Harmonisierung der Musik
3.1. Vergrösserung des Tonumfanges
Zur absoluten Hauptfigur des damaligen Musikuniversums wurde der Mathematiker 
Pythagoras (um 580–500 v. Chr.), der die vorhandene fünfstufige Tonleiter zur sieben stufigen 
(Pythagoräischen Skala) ausweitete. Auch hier könnte man wieder Parallelen ziehen in un-
sere Volksliederwelt, die durch diese Erweiterung eine 6. Stufe mit einbezog, bspw.:< Mor ­ 
gen kommt der Weih­ nachts­ mann = //1-1-5-5-6-6-5//> (siehe Bildtafel 1, S. 153, mit chine-
sischer Notation).
Natürlich könnte man jetzt streiten, ob die Wiege unserer Kinderlieder in China oder auch 
in Griechenland steht, aber Tonumfang und Tonabläufe sind eindeutig ähnlich, wenn gleich 
zur damaligen Zeit noch kein Einfluss auf die sogenannte europäische Musik bestand, 
beziehungs weise schwer oder gar nicht nachvollziehbar ist.
Dass aber die alten Griechen das absolute Fundament unserer heutigen Musik sind, ist da-
raus zu ersehen, dass ein anderer Grieche, nämlich Aristoxenos, zweihundert Jahre später 
die Theorie von Pythagoras weiterentwickelte und diese von dem Alexandriner Didymos 
(30 v. Chr.) noch einmal überarbeitet und ergänzt wurde, sodass sie nunmehr aus zwei 
Oktaven bestand. Plato (429 - 347) schuf bereits eine Ton arten ethik, die im Gegensatz zur 
heutigen Tonführung, die nach oben geht, bei ihm nach unten verlief (a’ – A). Eine für die 
Gefühlswelt enorm wichtige Errungenschaft war die Einführung der Terz mit ihrem Zweiton-
schritt über dem Grundton, wobei die Grosse Terz für das Dur­System und die kleine Terz 
für das moll­System steht. Dieser Zweiklang setzt beim Menschen eine ganz besondere 
Empfindung frei, vom Wohlfühleffekt bis zum Gänsehautkribbeln. Dasselbe gilt bei der Um-
kehrung der beiden Töne, wenn die Terz um eine Oktave tiefer  unter den Grundton und der 
Grundton um eine Oktave höher über die Terz gesetzt und so in beiden Fällen zur Sexte wird. 
Für das menschliche Ohr ist dies die absolute Harmonie. 
Ein schönes Beispiel dafür ist ein persönliches Kindheitserlebnis, das von uns Lausbuben 
durch die Fensterscheiben beobachtet wurde: 
Als nach dem Krieg die jungen Männer wieder zu Hause waren, pflegten sie sich in Lokalen 
oder Gasthäusern zu treffen, um mit ihren Freundinnen, Bräuten oder frisch verheirateten 
Ehefrauen zu tanzen, dabei sollte der ganze Frust, die unbewältigte Angst vor dem Gesche-
henen und die Freude des Überlebens auf diese Art und Weise abgebaut werden. 
23
Glückselig sangen sie beim Tanzen die Schlager mit, doch nicht als Melodie, sondern als 
2. Stimme in einer Terz darüber, so wandelten sie ihre inneren Spannungen um in Momente 
absoluter Glückseligkeit.
3.2. Urschrei ade
Bevor der Wechsel in die neue Zeitrechnung vollzogen wird, kann man feststellen, dass 
nunmehr der gesamte orientalische und asiatische Raum beherrscht war von Musik auf fast 
jedem Gebiet. Selbst aus Persepolis kam die Kunde von Massenaufgeboten an Musiker/
innen und Tänzerinnen. Von der anfänglichen Geister­ und Dämonenbeschwörung über 
Kulttänze, religiöse Götter­, Götzen­ und Heldenverehrung spannte sich nun der Bogen bis 
hin zu Rauschtänzen, Kriegs­ und Klageliedern, mit einer engen Bindung zwischen Musik 
und Astrologie. 
Die Musik hatte nun eine inhaltliche Bedeutung erlangt. Der Weg in die neue Zeitrechnung 
war geebnet und der Werdegang der Musik ist somit nachvollziehbar geworden. 
4. Entstehung von Musikinstrumenten
Das erste und schon immer existierende Instrument, seit es Leben gibt, ist das Herz als 
mehr oder weniger Rhythmusgeber und der Rhythmus hat, über viele Entwicklungsstufen 
und Empfindungsphasen hinweg, besonders in der heutigen Zeit, eine dominante Rolle 
übernommen und rangiert so noch vor der Melodik.
Viele junge Musikergruppen (boy­groups) entwickeln in den Studios zuerst einen Rhyth­
mus, um dann durch Experimentieren Töne dazu zu finden, die letztendlich wiederum dem 
Rhythmus untergeordnet werden, sodass man eigentlich mehr von einem rhythmisch 
geordneten Lärm sprechen kann, weil zum grossen Teil jede Art von harmonischem Ablauf 
fehlt. Es ist fast wie ein Rückschritt in die Urzeit, als es nur Klopfen, Stampfen, Klatschen 
und Hämmern gab.
4.1. Schlag- und Geräuschinstrumente
Sicher entsprang der menschlichen Fantasie auch der Wunsch nach anderen, Geräusche 
erzeugenden Gegenständen. Vielleicht war sogar eine ausgetrocknete Frucht in ihrer Hülle 
Ideengeber für <Rasseln, Schrapen oder Klappern>, die Alexander Buchner in seiner Instru­
mentenkunde von den Anfängen bis zur Gegenwart (Vorgeschichte, S. 8) den <Urmenschen 
zur Vertreibung von Geistern oder zur Heilung von Krankheiten> zuschreibt.
Aber warum sollten die Menschen der Steinzeit nicht auch schon Lebensfreude in sich ge-
habt haben und mit dieser Einstellung fantasiereich weitere Schritte gegangen sein? So 
z. Bsp. neben der Suche nach Geräuscheffekten auch etwas Klangerzeugendes.
Wie sie dabei auf die Flöte gekommen sind, wird sich wohl nie nachvollziehen lassen, viel-
leicht kam die Idee während des Essens, beim Ausblasen von Knochenmark, das sicherlich 
mit Geräuschen oder auch unartikulierten Tönen verbunden war. Dazu mehr im nächsten 
Abschnitt (4.2. Instrumente zum Blasen).
Der Urmensch hatte aber auch neben seinen, damals sicher noch nicht so ausgeprägten 
psychischen Emotionen noch die physischen, auf die er mit Schlagen auf irgendwelche 
Gegen stände reagierte. Anfänglich waren es Steine, hier spricht Alexander Buchner (S. 8) 
von einem <Gong> aus Nephrit, der bei Valencia (Venezuela) gefunden wurde und, als Wei-
ter ent wicklung anzusehen, die Funde der Bernburger Tontrommeln in Becherform, sowie 
die Funde von keramischen Spiraltrommeln im Süden der Sowjetunion.
Bei den alten Ägyptern waren die Schlaginstrumente dann schon wesentlich weiter ent-
wickelt. Auf alten koptischen Stickereien, die sich im eigenen Besitz befinden, sieht man 
jeweils eine Tänzerin, die auf einen mit Metallplättchen versehenen Holzring (?) schlägt 
(siehe: Bildtafel 3, S.157). Möglicherweise waren dies die Vorläufer des späteren Tamburins.
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4.2. Instrumente zum Blasen
Geschichtlich gesehen gilt die Flöte, in verschiedenen Erscheinungsformen, als das älteste 
gefundene und Töne erzeugende Instrument (Fundort bspw.: in der Schwäbischen Alb, 
geschätztes Alter ca. 35.000 Jahre). Eine Art von Flöte war auch die heute so genannte 
Panflöte, die aus bis zu 7 aneinandergereihten Schilfrohrstücken verschiedener Längen be-
stand (Fundort: Südukraine) und deren Alter man auf 2000 v. Chr. schätzt. Daraus kann man 
den Schluss ziehen, dass sich über viele tausend Jahre diese Flöteninstrumente weiter ent-
wickelten und so eine dominante Rolle spielten. 
Konnten die Flöten nur durch Grifflöcher und Luftstrom (sprich: Nutzen des Atems) zum 
Klingen gebracht werden, so tauchten in der Bronzezeit so genannte Mundstückinstru­ 
mente auf.
<Der bedeutende Fortschritt in der Metallverarbeitung ermöglichte in der frühen Bronzezeit 
die Anfertigung eines Horns aus Bronze>, stellte Buchner (S. 9) fest und führt weiter aus:
<Die hinsichtlich ihres Baues und ihrer Klangqualitäten vollkommensten Instrumente 
sind jedoch die L u r e n in der Form eines Mammutstoßzahns> (Buchner S. 11). Und diese 
Instru mente spielten die musikalische Hauptrolle bei den alten Germanen und nordischen 
Völkern, die aber erst viel später, zwischen 1400 – 500 v. Chr., in der Geschichte der Musik 
auftauchten. Ebenfalls auf S. 11 ist von einer ägyptischen Terrakottafigur im Museum in Ber-
lin die Rede (pers. Anmerkung: Trotz intensiver Suche konnte ich das angegebene Museum 
nicht ausfindig machen), hier heisst es:
<Ein Musiker mit syrischer Mütze hält eine Panflöte in der Hand. Verbunden mit einem Sack, 
von dem ein Rohr zum Mund des Knaben führt, der den Sack aufbläst>.  
Heute denkt man dabei an den Dudelsack, aber zur damaligen Zeit war es eine <Übergangs­
form zwischen Sackpfeife und der Orgel mit Bälgen kleinasiatischen Ursprungs>. Ebenfalls 
auf S.11 führt Buchner weiter aus:
<Tatsächlich trat ein grundsätzlicher Umschwung in der Entwicklung der Orgel im 3. Jahrh. 
v.d.Z. ein, als der Mechaniker Ktesibios die Luftzufuhr verbesserte und in Alexandrien die er­
ste sogenannte Wasserorgel Hydraulos aufstellte. Dieses Instrument machte dann bei den 
Römern Karriere>. Die damals auch schon existierenden Saiteninstrumente führten eher ein 
vernachlässigtes Leben und wurden primär auf religiöser Basis für liturgische Zere monien 
genutzt.
4.3. Instrumente zum Zupfen (Streichen)
Diesen Hauch­ und Blasinstrumenten, aus denen sich dann Schalmeien, später Oboen, 
Klari netten oder Fagotte entwickelten, folgte schon in der Frühzeit ein Instrument, das 
dann bei den alten Ägyptern und Griechen Furore machte, die sogen. Lyra (ein mit wenigen 
Saiten bespannter Rahmen). Sie beherrschte den gesamten Mittelmeerraum bis Rom, wie 
auf unzähligen Wandmalereien, Mosaiken, Tongefässen in jeder Art und auch auf Schmuck-
stücken in Museen, an Originalschauplätzen oder auch auf, in eigenem Besitz befindlichen, 
antiken Schmuckstücken zu sehen ist, wie bspw. ein, als Ring gefasster, schwarzer Stein in 
skarabäus artiger Form, auf dem ein Musiker dargestellt ist, der eine Lyra mit dem rechten 
Arm nach oben hält, die typische Haltung für das damalige Lyraspiel (wahrscheinlich syrisch 
um 2000 v. Chr. (siehe Bildtafel 4, S.159). 
Ein Vorläufer dieser Lyra, ein einfacher Saitenbogen, könnte auch aus dem Surren eines 
Jagdbogens entstanden sein. Jedenfalls war dieser <Instrumententyp in der damaligen Welt 
weit verbreitet und selbst bei den keltischen Barden zu finden. > So zumindest berichtet der 
griechische Geschichtsschreiber Diodor. (Buchner, S.10).
Bei den Iren ist die Lyra wie ein Nationalheiligtum und schmückt sogar die heute im Umlauf 
befindlichen Münzen, vom Cent bis zum 2-Euro-Geldstück.
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Die Ägypter selbst wurden, nach Abbildungen in der Grabmalerei in Beni Hasan, von 
syrischen Nomaden im 2. Jahrtsd. v.d.Z. mit der Lyra bekannt gemacht und ca. 500 Jahre 
später hatte bereits die Harfe ihren festen Bestand im Instrumentarium.
Auch die Flöte hatte sich gewandelt, aus einem Rohr wurden zwei, eine Art Doppeloboe, 
ein Lieblingsinstrument bei den alten Griechen, Aulos genannt (siehe Bildtafel 2, S.155). 
Von den Fellachen übernommen, gehört dieses Instrument noch heute zum festen Bestand 
ihres Musiklebens. 
4.4. Urfamilie der Instrumente
Fasst man dieses nun zusammen, hat man in den Grundformen der Flöte, der Lyra, der Lure 
und den Schlagtrommeln die Ureltern der gesamten Instrumentenfamilie vereint.
Streichinstrumente wie die Fidel oder spätere Geigen existierten zur damaligen Zeit noch 
nicht. Keinesfalls aber darf die bereits vorher erwähnte sogen. Wasserorgel unerwähnt 
bleiben. Sie erreichte eine ganz spezielle gesellschaftliche und kulturelle Bedeutung im 
römi schen Reich, war geradezu unentbehrlich, ob am Kaiserhof, im Zirkus oder bei Gladia­
torenkämpfen. Im oströmischen Reich weiterentwickelt, wurde sie zum Vorläufer der 
späteren pneumatischen Orgel. 
Aber zurück zu drei der Urmütter der Instrumente, zu Flöte, Lure und Lyra, wobei die beiden 
Erstgenannten aus dem Körperinneren durch Atem, die andere durch manuelle Bewegung 
der Saiten zum Klingen und Schwingen gebracht wurden, genauso wie die Trommeln durch 
Schlagen, als 4. Schwerpunkt des damaligen Instrumentariums, das dann in den Hochkul-
turen der alten Ägypter und Griechen weiter entwickelt wurde.
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C)  WEITERENTWICKLUNG DER GESANGS- 
UND MUSIK INSTRUMENTENWELT
1. Gesang
1.1. Religion (Das geistliche Lied oder kirchliche Lied)
(Vgl.: http://de.wikipedia.org/wiki/Geistliches_Lied)
Als Vorläufer und Wegbereiter für die spätere christlich-abendländische Kirchenmusik 
gilt die jüdisch-hebräische Musik s.o.: B) 2.1. Frühe Blütezeit durch Religion), aus der 
sich, über Jahrhunderte hinweg, <eine Vielzahl christlicher Riten mit jeweils eigenen 
Gesangstraditionen entwickelte>.
Unter dem Sammelbegriff Gregorianischer Choral kennen wir heute die, durch Papst Gregor I. 
vorgenommene, Vereinheitlichung der verschiedentlichsten Strömungen, speziell in der 
katholischen Kirche. Martin Luther auf der evangelischen Kirchenseite schuf viele neue 
Kirchenlieder, von denen heute noch etliche zum festen Bestandteil der protestantischen 
Gesangbücher gehören. Eine Vielzahl von Dichtern und Komponisten (z. Bsp.: Heinrich 
Schütz) des Früh- und Hochbarock schufen ebenfalls zeitlose und bedeutsame geistli-
che Werke. Auf katholischer Seite werden im besonderen die Dichtungen aus der Feder 
von Angelus Silesius und Friedrich Spee als <bedeutsam und auch heute noch bekannt> 
bezeichnet.
Im Jahr 1704 erschien das Freylinghausensche Gesangbuch in zwei Bänden mit annähernd 
1500 Liedern, das in der Literatur als das wichtigste pietistische Gesangbuch bezeichnet 
wird. Es gäbe an dieser Stelle eine unübersehbare Menge an Textern, Komponisten oder 
anderen historischen Persönlichkeiten aufzuzählen, aber es geht mehr um Sinn und Inhalt 
der Lieder, die letztendlich bis zum heutigen Tage die Kirchengemeinden beeinflussen. 
Nehmen wir als Beispiel das Gotteslob der katholischen Kirche (Kath. Gebet- und Gesang-
buch, Eigenteil d. Bistums Würzburg, Echter Verlag Würzburg 1975), das mit vielen Liedern 
aus dem 17. und 18. Jahrhundert ausgestattet ist. Inzwischen wurde es durch eine Neuau-
flage 2013 völlig neu gestaltet und auch mit neueren Kirchenliedern ergänzt.
Liturgisch geordnet werden sie durch die Gottesdienstteilnehmer mehr oder weniger 
inbrünstig gesungen und der Inhalt der Texte löst dabei auch mehr oder weniger Emotionen 
aus, die von kirchlicher Seite aus wie gewollt erscheinen.
So sei es mir erlaubt, nur ein paar solcher Reaktionen willkürlich an Hand von verschie-
denen Liedern nach zu vollziehen:
Es entsteht
Dankbarkeit bei dem Lied: Gott in der Höh, sei Preis und Ehr (Nr. 464)
Demut bei dem Lied: Wir sind nur Gast auf Erden (Nr. 655)
Erwartung bei dem Lied: Oh – Heiland, reiss die Himmel auf (Nr. 105)
Freude bei dem Lied: Grosser Gott, wir loben Dich (Nr. 257)
Hoffnung bei dem Lied: Christ ist erstanden (Nr. 213)
Vertrauen bei dem Lied: Gott Vater, schau auf Deine Kinder (Nr. 884)
Schuldgefühl bei dem Lied:  Oh ­ Du Lamm Gottes, das Du hinweg nimmst die Sünden der 
Welt, erbarme dich unser (Nr. 806 und Nr. 815).
Diese Beispiele ziehen sich nicht nur durch die katholische Liederwelt, sie haben genauso-
viel Geltung für das Protestantentum.
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1.2. Adel und Kunstlied
1.2.1. Zeit der Minnesänger
(Vgl.: http:// de.wikipedia.org/wiki/Minnesang)
Die Geschichte des Kunstliedes beginnt eigentlich mit der Zeit des Minnesangs um das 
Jahr 1155 und folgende, obwohl man aus dem antiken Griechenland die sagenumwobene 
Gestalt des Orpheus als ersten Kunstlied­Sänger kennt.
Waren es in Frankreich die Troubadours in der Provence und die Trouvères aus dem nördli-
chen Teil des Landes, so waren es für uns in Deutschland die Minnesänger, die als Vorgänger 
oder Ausgangspunkt für die Entstehung des Kunstliedes gelten.
Der Minnesänger sah sich in der Rolle des edlen Ritters, der an Stelle eines kämpferischen 
Turniers, nun mit den Waffen Ton und Text in einem gepflegten Hochdeutsch, um die Gunst 
der hohen Damen buhlte (Hohe Minne). Es ging aber nicht nur um das Erobern der edlen 
Weiblichkeit, es finden sich noch andere Versionen des Minnesangs, eine aus der Sicht der 
Frau, die ablehnend reagiert (Frauenlied), oder der Versuch des Ritters, das einfache Mäd-
chen aus dem Volk mehr oder weniger erfolgreich zu verführen (Pastourella).
Eine dramatische Abschiedsschilderung eines Liebespaares nach einer gemeinsam ver-
brachten Liebesnacht (Tagelied) gehörte ebenfalls zum Repertoire, das noch über weitere 
Variationen bis hin zur Parodie reichte.
Eine, aber neben vielen anderen wichtigen Minnesängerpersönlichkeiten, stellt Walther von 
der Vogelweide dar, der mit der Tradition der hohen Minne brach und in seinen Mädchenlie­
dern die Liebesbeziehungen mit und zwischen Nichtadeligen sozusagen hoffähig machte.
Sein, an die 450 Strophen umfassendes Werk, ist verewigt in der Manessischen Hand­
schrift, dem zwischen 1300 und 1340 entstandenen Codex Manesse, dessen Inhalt an die 
7.000 Texte von ca. 140 Autoren enthält.
1.2.2. Entwicklung des Kunstliedes
(Vgl.: http://de.wikipedia.org/wiki/Kunstlied)
Aus der Tradition des Minnesangs begann sich zum Ende des 16. Jahrhunderts das Kunst-
lied zu entwickeln, das eigentlich noch eine Art Schwester mit sich zog: das Volkslied. Beide 
waren aber deshalb unterschiedlich, weil die Kunstlieder richtige Schöpfer hatten, die 
alles schriftlich festhielten, während das Volkslied mehr oder weniger von Mund zu Mund 
weiter gereicht wurde. Verfolgt man nun den Weg des Kunstliedes, dann führt dieser über 
Jahrhunderte hinweg, vom Mittelalter über Barock, Klassik, Romantik bis in die Moderne 
des 20. Jahrhunderts.
1.2.2.1. Kunstlied in Barock und Klassik
War bei den Minnesängern die Laute das Begleitinstrument, so übernahm in der Barockzeit 
der Klaviervorgänger, das Cembalo, den Part auf der Basis des Generalbassspiels.
Noch waren die Ansprüche an Inhalt und Qualität des Kunstliedes eher anspruchslos und 
auf die Singbarkeit durch Jedermann ausgerichtet. Auch in der Klassik, zumindest im ersten 
Teil des 18. Jahrhunderts, waren die Ansprüche an das nun oft schon als aria bezeichnete 
Kunstlied noch bescheiden. <Lieder galten einfach, natürlich, volkstümlich und ihre Melo­
dien sollten im Sinne der ersten Berliner Liederschule, in der C.P.E. Bach wirkte, leicht sang­
lich und fassbar sein>. Man erfährt hier auch von einer Neuerung, nämlich <dass die Gener­
albassbegleitung zunehmend durch eine ausgeschriebene Begleitung ersetzt wird>.
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1.2.2.2. Klassik
Mehr Beachtung hat das Kunstlied dann in der Wiener Klassik erfahren.
Angefangen bei Joseph Haydn, der als Huldigung an den österreichischen Kaiser Franz 
Joseph die Hymne schrieb: <Gott erhalte Franz den Kaiser>. Daraus wurde die Grundlage 
für die spätere deutsche Nationalhymne. Auch in seiner Londoner Zeit hat Haydn noch 
Text vertonungen vorgenommen.
Wolfgang Amadeus Mozart war bei seinen Liedkompositionen sehr vielschichtig gewesen. 
Tief eingeprägt in die menschliche Seele hat sich das Lied vom <Veilchen> und über seine 
Opernarien wird an anderer Stelle (siehe unter: D) 1.1. Bekannte Opern und ihre Kompo-
nisten) noch zu berichten sein.
Bei Ludwig van Beethoven findet man dann schon die ersten Anzeichen der inneren Gefühls-
welt in textlicher und musikalischer Form, dafür soll als Beispiel stehen das Lied: <An die 
frühe Geliebte>. Einen Gefühlsausbruch erlebt man bei der <Ode an die Freude> in seiner 
9. Symphonie, hier sind schon sichere Vorzeichen für die anbrechende Zeit der Romantik 
enthalten und Beethoven soll gesagt haben: Musikdas ist die Sprache der Seele.
1.2.2.3. Romantik
Diente die Musik über viele Jahrhunderte hinweg in den Religionen und Kirchen zum Lobe 
Gottes und zur Ergötzung und Erbauung an den Adelshöfen, so begann mit dem Beginn 
der Oper und der Klassik der Weg der Musik in das Bürgertum. Der Mensch entdeckte 
plötz lich seine Seele, er wurde sich seiner Empfindungswelt bewusst und die Komponisten 
dieser Zeit verstanden es, diese inneren Regungen und Emotionen in Musik und Gesang 
umzusetzen. So wurde die Romantik zu einem Glücksfall und zu einer Fundgrube für die 
Welt des Kunstliedes. Franz Schubert wurde zu einem herausragenden Komponisten des 
Kunstliedes. Seine beiden Liederzyklen <die schöne Müllerin> und <Winterreise> erreich ten 
Weltgeltung. Leider erlebte er die Veröffentlichung seines <Schwangesang> nicht mehr. 
Aber – und das ist eine echtes Phänomen, Schubert ist es zu verdanken, <dass man das 
deutsche Wort  L i e d  in andere Sprachen übernommen hat (französisch: Le Lied, englisch: 
The lied)>.
<Damit wird spezifisch das Kunstlied bezeichnet, das durch Schubert eine enorme Auf­
wertung erfuhr. Die Vertonung eines Liedes erhält neuen schöpferischen Wert > (Wiki pedia).
Wenn man an gleicher Stelle fortfährt, findet man weitere, ebenfalls über den Tod hinaus, 
berühmte Komponisten, wobei auf ausführliche Werkaufzählungen verzichtet wird: Robert 
Schumann, der neben zahlreichen Liedern auch bedeutende Zyklen wie < Dichterliebe, 
op. 48> oder <Frauenliebe, op. 42> komponiert hat.
Johannes Brahms ist mit einer grossen Anzahl von Liedern zu nennen, ferner Hugo Wolf, 
dem der Durchbruch mit seinen <Mörike ­ Liedern> und Vielem mehr gelang. Hatte sich in 
der Romantik das Klavier als Liedbegleiter etabliert, so entwickelte sich doch nach und nach 
das Orchester als Partner des Gesanges, es entstand das Orchesterlied.
Gustav Mahler z. Bsp. mit seinen beiden bemerkenswerten Werken <Das Lied der Erde> 
oder <Lieder der fahrenden Gesellen>.
Arnold Schönberg schuf die aufwändigen <Gurre–Lieder>, bei denen er Sprecher, Gesangs-
solisten, Chor und Orchester einsetzte.
Weitere bedeutende Kunstlied-Komponisten waren auch: Richard Strauss, Hans Pfitzner, 
Max Reger, um nur ein paar Persönlichkeiten herauszugreifen, ohne dafür Qualitätsmass-
stäbe anlegen zu wollen.
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Auch im Ausland machten sich viele Komponisten einen Namen in der Sparte des Kunst-
lie des, so: Faurè, Debussy, Ravel, Mussorgski, Rachmaninow, Bernstein, Ives, Britten u. a. 
Das Kunstlied hatte sich zunehmend zu einer eigenständigen Kompositionsform entwickelt.
1.2.2.4. Moderne
Nach der überaus üppigen Fülle der gefühlsbetonten Musik der Romantik kam es zu einem, 
fast nicht erklärbaren, Umschwung am Ende des 19. und Beginn des 20. Jahrhunderts. 
Die Technik nahm einen rasanten Fortschritt und damit änderte sich auch die Seelenwelt 
des Menschen. Als auch noch der 1. Weltkrieg mit seinen verheerenden Folgen weltweite 
Wirtschaftskrisen hinter sich her zog, war es vorbei mit jeder Romantik.
Auch die Komponisten der damaligen Zeit gingen völlig neue Wege. Die Frage stand im 
Raum: Was kann man alles mit den 12 Tönen machen ? An Stelle von Harmonie nun Disso­
nanz als Kontrast gegen die gefühlsgesteuerte Musik. War es das anscheinend nicht mehr 
vorhandene Harmoniebedürfnis, oder war es der Versuch, etwas völlig Neues zu schaffen ?
Komponisten wie Anton Webern oder Alban Berg versuchten es. Dabei kamen oft Lieder 
heraus, die nur Sekunden dauerten.
Dem Umgang mit den 12 Tönen waren ja auch Grenzen gesetzt.
Ein Beispiel:
Man nehme x-beliebig 12 Töne, spiele sie erst einmal durch, spiele sie dann von hinten nach 
vorne (man spricht von: Krebs), mache dasselbe Spiel, nur mit dem Unterschied, dass jetzt 
die einzelnen Tonintervalle einmal nach oben und einmal nach unten und wieder rückwärts 
gesetzt werden (man spricht von: Umkehrung und Krebsumkehrung.)
Dieses System war zur damaligen Zeit sicher revolutionär, aber das Fehlen eines harmo-
nischen musikalischen Ablaufs konnte das noch immer vorhandene Bedürfnis der mensch-
lichen Empfindungswelt nach Harmonie nicht befriedigen. Somit fand die atonale Musik 
keinen breiten Raum auf dem Markt der Gefühle und hat bis in die heutige Zeit nur einen 
eingeschränkten Wirkungskreis, natürlich mit Ausnahmen.
Arnold Schönberg, der seinen Weg von der Spätromantik in die Atonalität gegangen ist, 
gehört zu den Ausnahmeerscheinungen, hervorzuheben sein Liederzyklus: Das Buch der 
hängenden Gärten.
Nicht unerwähnt soll auch Hanns Eisler bleiben, der in seinen Liedern oft den harmoni-
schen Abschluss meidet und sie nicht zu Ende führt.
Aber wenn an dieser Stelle Entscheidungen getroffen werden sollen über den Einfluss 
der Atonalität auf die Wirtschaftlichkeit, dann hat sich die harmonische Welt der Romantik 
nachhaltigst durchgesetzt. Davon zeugt ihre Dominanz bei den klassischen Liederabenden, 
die noch immer überwiegend aus Musik der harmonischen und gefühlsbetonten Kate gorie 
gestaltet wurden und werden.
Auf diesem Gebiet erwarben sich (ohne dabei eine künstlerische Wertung vorzunehmen)
Sänger Sängerinnen
Dietrich Fischer ­ Dieskau Brigitte Fassbaender
Hermann Prey Anneliese Rothenberger
Peter Schreier Elisabeth Schwarzkopf
Fritz Wunderlich Barbara Hendricks
u. v. a. weltweiten Ruhm und Anerkennung.
Kommentare über Berühmtheiten aus der Opernwelt erfolgen unter: 





Im Gegensatz zum solistischen Gesang treten beim Chorgesang mehrere, zusammen sin-
gende Personen in Erscheinung. Schon in der Antike ist die Rede von Sängergruppen, sei 
es bei Tempelgesang, bei Hofe oder primär im religiösen Bereich der frühchristlichen Zeit. 
Der Gesang war noch einstimmig. Erstmals wurde das damalige Stimmmaterial im Grego­
rianischen Choral gebündelt und im frühen Mittelalter und Ende des 13. Jahrhunderts 
ent wickelte sich die erste Mehrstimmigkeit. Als Ars antiqua bezeichnet, entstand ein Nota­
tionssystem, das Tondauer und Notenwert aufzeigte. In der Ars nova des 14. Jahrhunderts 
folgten weitere Neuerungen in Art, Form und Metrik, die letztendlich im 15. Jahrhundert als 
Ars subtilior durch Verfeinerungen in einem neuen Stil endete.
<Hauptstimme wurde der T e n o r, dem als Gegenstimme ein  C o n t r a t e n o r   gegenüber­
gestellt wurde. Dazu kam eine tiefe B a s s s t i m m e. Höhere Stimmen wurden als  C a n t u s 
oder  D i s c a n t (u s)  bezeichnet, auch die Stimmbezeichnung  A l t (u s) bedeutet ursprüng lich 
eine hohe Männerstimme>. 
1.3.2. Formen des Chorgesangs
<Innsbruck, ich muss dich lassen>, dieses Lied von Heinrich Isaack (1450 – 1512) aus der 
2.Hälfte des 15. Jahrhunderts nimmt eine Schlüsselstellung ein, wenn es darum geht, dass 
mehrstimmig gesungen wurde. Orlando di Lasso (1534 -1594) oder Pierluigi da Palestrina 
(1525 - 1594) waren zu ihrer Zeit die prominentesten Vertreter der nunmehr textlich gestal-
te ten Chormusik. Mit dem Entstehen der Oper (1.  Aufführung 1607 durch Monteverdis 
<L’Orfeo>) wurde der Chorgesang zum Bestandteil, wie wir an späterer Stelle noch erfahren 
werden (siehe: D) 1.1.Bekannte Opern und ihre Komponisten). Doch bevor es so weit war, 
erblühte der Chorgesang in der evangelischen Kirchenwelt. Luthers bestem Weggefährten, 
Johann Walter (1496 - 1570), schreibt man sogar die Gründung der Dresdner Hofkapelle zu.
Jetzt wurde die Verbindung Chor und Orchester geschaffen und es entstanden unvergäng-
liche Meisterwerke durch J.S. Bach, G.P. Telemann oder G.F. Händel und in der Klassik waren 
es so berühmte Komponisten wie Haydn, Mozart, Schubert oder Beethoven, die festliche 
Messen schrieben, die heute noch, ebenfalls als unvergängliche Werke, bei besonderen 
Anlässen aufgeführt werden 
1.3.2.1. Kirchenchöre
(Vgl.: http://de.wikipedia.org./wiki/Kirchenchor)
Ob in der evangelischen oder in der katholischen Chortradition, die Inhalte des Gesanges 
waren immer geistlicher Natur und stehen hier nicht unbedingt im Vordergrund.
Aus heutiger Sicht ist viel wichtiger zu sehen, inwieweit die Entwicklung fortgeschritten 
oder stehengeblieben ist. Deshalb sei hier der Weg beschritten, der auf statistischer Basis 
einen Überblick geben soll. Das ist ein Blick in die Verbandsorganisationen, die bei Wiki­
pedia zu finden sind. Dort heisst es wörtlich: <Insgesamt vertritt der VeK nach eigenen 
Angaben 250.000 Sängerinnen und Sänger in etwa 9.860 Chören, worunter sich 1.821 
Kinder­ und Jugendchöre befinden>. Weiter heisst es fortführend an gleicher Stelle unter 
Römisch-Katholische Kirche:
<Viele Kirchenchöre der römisch­katholischen Kirche in Deutschland sind im Allgemeinen 
Cäcilienverband für Deutschland (ACV) mit Sitz in Regensburg zusammengefasst>.
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Der Verband vertritt in Deutschland über 400.000 Sängerinnen und Sänger in über 16.000 
Chören. An Hand dieser Zahlen ist ersichtlich, welche Bedeutung die christliche Liederwelt 
in der heutigen Zeit noch hat. Ohne eine entsprechende seelische Einstellung, oder besser 
gesagt, ohne ein emotionales Fundament, wäre das nicht möglich. Fest zu halten ist noch 
diese Aussage (a.o.g.Ort) <Im Jahre 2002 gab es noch 18.790 Kinder­ und Jugendchöre in 
Deutschland (das sind 39  % aller Chorsparten)>.
1.3.2.2. Knabenchöre
Schon im 13.Jahrhundert existierten die ersten Knabenchöre, die damals für den Einsatz im 
kirchlichen Bereich gebildet wurden. Natürlich hat sich im Laufe von vielen hundert Jahren 
das Repertoire auch in Richtung klassischer (sprich: bürgerlicher) Musik geändert, und es 
lohnt sich, die wahrscheinlich berühmtesten Knabenchöre hier zu erwähnen:
Die <Regenburger Domspatzen>, die schon mehr als 1.000 Jahre existieren,
der <Thomaner Knabenchor Leipzig>, dessen Gründung in das Jahr 1212 fällt,
die <Wiener Sängerknaben> seit 1498,
auch die <Augsburger Domsingknaben> lassen sich bis ins 15. Jahrhundert nachweisen.
Mit einem Riesensprung in der Knabenchorgeschichte landen wir zum Ende des 2. Welt-
krieges beim <Windsbacher Knabenchor>, der 1946 gegründet wurde. Dem folgte der 
<Mozartknabenchor Wien>, der 1956 (aus Anlass des 200. Geburtstages von W.A. Mozart) 
entstand. Im gleichen Jahr wurde auch der Tölzer Knabenchor aus der Taufe gehoben und 
im Jahr 1963 spielte Carl Orff sein ganzes Schulwerk mit diesem Chor ein.
All diese Chöre erlangten Weltgeltung, ihr Repertoire reicht von der geistlichen, über die 
Klassik und Romantik, bis hin in die neuzeitliche Musik.
Durch Schallplattenaufnahmen in jeder Art und Form, die in Verbindung mit Live­Konzerten 
und Ladenverkauf angeboten werden, hat sich die Welt der Knabenchöre mit zu einem 
beachtlichen wirtschaftlichen Faktor entwickelt.
Es soll aber, trotz der Vielzahl von berühmten Knabenchören, nicht vergessen werden, dass 
auch erfolgreiche Mädchenchöre existieren, wenngleich nicht in dieser Vielzahl. Stellver-
tretend soll hier, ohne Qualitätsmassstäbe anzusetzen, zumindest der Mädchenchor am 
Kölner Dom, gegr. 1989, erwähnt werden.
1.3.2.3. Kinderchöre
(Vgl.: http://de.wikipedia.org/wiki/Kinderchor)
Als die Menschen im 19.Jahrhundert begannen, nicht nur ihre Gefühlswelt zu entdecken, 
sondern auch frei zu setzen, entstanden nicht nur unzählige Gesangvereine. Man versuchte 
auch, das musikalische Leben und Erleben in die Welt der Kinder zu übertragen. Auch Kin-
der sollten singen und musizieren und so wurde es fast zu einem Ritus, dass der Lehrer zu 
Beginn der Unterrichtes gemeinsam mit den Kindern ein Lied sang, meist der jeweiligen 
Jahreszeit entsprechend, um so positive Emotionen in den Herzen der Kinder zu erzeugen. 
(Ich selbst habe es noch in frühester Schulzeit erlebt.)
Daraus entstanden Kinderchöre in den Schulen und auch in den Kirchen, in der Neuzeit oft 
von Medien aufgegriffen oder teilweise übernommen. Auf dem Gebiet der Oper gilt als 
Musterbeispiel <Hänsel und Gretel von Engelbert Humperdinck, 1893 Weimar >.
In der 2. Hälfte des 20.Jahrhunderts ging man auf dem Gebiet der Musikerziehung noch einen 
Schritt weiter. Bereits im Vorschulalter beginnt man mit einer sogenannten musikalischen 
Früherziehung, wobei sehr oft auf das Orff’sche Instrumentarium zurückgegriffen wird, um 
die kindliche Motorik musikalisch umzusetzen (http://de.wikipedia.org/wiki/Orff-Schulwerk).
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Mit diesen, überwiegend zu schlagen den, Instrumenten wird ganz besonders in Sonder­
und Behindertenschulen mit grossartigem Erfolg gearbeitet. Ergibt sich neben dem Singen 
noch eine besondere Begabung, ist Flöten-, Gitarren- und Klavierunterricht der erste Schritt 
in die Welt der Instrumentalmusik, ansonsten soll das selber singen das musikalische 
Funda ment bleiben.
Zu Hause gepflegt, im Kreise der Familie, wirkt so das Singen positiv auf die Empfindungs-
welt des Kindes und bleibt mit prägend für ganze Leben. Die unzähligen, heute noch beste-
henden Gesangvereine mit überwiegend älteren Aktiven dürften diese Aussage belegen.
1.3.2.4. Chor und Orchester
Wie schon in der instrumentalen Welt der Romantik, ergriff die Gefühlswelt der Menschen 
auch Besitz von dem Gebiet der Chormusik. Waren es in der Klassik noch überwiegend 
kirchliche Werke, so wandelte sich dieses um in das bürgerliche Bewusstsein und durch das 
Schaffen von Komponisten wie Brahms, Mendelssohn­Bartholdy, C.F. Zelter oder F. Silcher 
wurden diese Epoche zu einem festen und unverzichtbaren Bestandteil der Musiklitera-
tur. Natürlich gab es auch hier Richtungs- und Geschmacksunterschiede, wobei besonders 
F. Silcher mit seiner Arbeit mehr in Richtung Volkslied tendierte. Ihm ist es im Besonderen 
zu verdanken, dass in dieser Zeit eine Schwemme von Gesangvereinen entstand. 
Aber nicht nur Gesangvereine erlebten einen Höhenflug, auch auf akademischer Basis ent-
standen Chorverbindungen, die, zusammen mit grossen Orchestern, die Vorlagen gaben 
für grosse Werke durch Komponisten wie Verdi (unvergänglich der Gefangenenchor aus 
Nabucco), Reger, Brahms, Bruckner, Wagner, die die Stärke eines Chores von etwa 70 bis 
etwa 120 vergrösserten. Gigantisch in die Höhe geschraubt, von etwa 300 bis annähernd 
500 Teilnehmern, wurden Werke bei Berlioz, Mahler, Mendelssohn­Bartholdy oder Schön­
berg. Dies blieben allerdings Ausnahmen.
In der Welt der Symphonien bilden Choreinsätze die Ausnahme. Die berühmteste ist 
wohl die <Ode an die Freude> in Beethovens Neunter, die inzwischen zum Weltkulturerbe 
geworden ist und vom Text her eigentlich ein Studentenlied aus Jena war. Nicht unerwähnt 
bleiben sollen aber noch von Franz Liszt die <Faust­Sinfonie> und die <Dante­Sinfonie>, von 
Medelssohn-Bartholdy die <Sinfonie Nr. 2, Lobgesang> und die <Sinfonien> von G. Mahler.
In der Neuzeit mischten sich Tradition und Moderne bei den Komponisten Strawinski, Rach­
maninow und, sehr nachdrücklich, bei Carl Orff mit seiner <Carmina Burana>, die bis zum 
heutigen Tag hochaktuell und aus den künstlerischen Programmen nicht wegzudenken ist.
Beispielgebend für akademische Chorverbindungen sei hier der <Universitätschor München> 
genannt, zumal er erst in den Nachkriegsjahren (1950) gegründet  wurde. Hier wurde ein 
Zeichen gesetzt, dass trotz des vorangegangenen schlimmen Weltkrieges das Bedürfnis 
nach einer inneren Freisetzung der Gefühlswelt entstanden war.
1.3.2.5. Gesangvereine
(Vgl.: http://de.wikipedia.org/wiki/Gesangverein#Geschichte_der_Gesangvereine)
Im vorangegangenen Absatz war die Rede von einer Schwemme in Bezug auf das Entste-
hen von Gesangvereinen im 19. Jahrhundert.  Das Bedürfnis nach Geselligkeit wurde in der 
damaligen Zeit gross und grösser und ganz speziell in der Männerwelt wuchs der Wunsch 
nach Gemeinschaft.
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Je nach Bedürfnis schloss man sich in Vereinigungen zusammen und die Menschen, die 
den Drang in sich fühlten zu singen, gründeten einen Gesangverein. Es waren zwei Persön-
lichkeiten, die sich hier besonders verdient gemacht haben. Zum Einen war es C.F.Zelter, ein 
hochinteressanter und vielseitig veranlagter Musiker, der 1809 die Zeltersche Liedertafel, 
bzw. die erste Berliner Liedertafel ins Leben rief.
Die zweite wichtige Persönlichkeit war der Musikdirektor Friedrich Silcher, der an der 
Eberhard Karls Universität in Tübingen tätig war und die Tübinger Liedertafel gründete. Wie 
seinerzeit eine Gründung ausgesehen hat, soll an einem aktuellen Beispiel aufgezeigt werden. 
Unter dem Motto:
<Mit einem Leihklavier fing alles an> feierte der Gesang verein Garitz (ein Orts teil von Bad 
Kissingen), dem ich seit Jahrzehnten als passives Mitglied ange höre, bei einem Ehrenabend 
sein 130-jähriges Bestehen. Im Pressebericht der <MAIN-POST> vom 17. Juni 2013 war u. a. 
zu lesen:
<Im Gasthaus Krone versammelten sich Ortsbürger und andere Herren von Garitz, um einen 
langgehegten Wunsch zu verwirklichen. Man begab sich …/… um wegen Überlassung eines 
Klaviers Beratung zu pflegen …/…Man einigte sich auf 1 Mark Leihgebühr und ein Vorkaufs­
recht. Der Mitgliedsbeitrag wurde für Sänger auf zehn Pfennige festgelegt, nicht Aktive 
zahlten das Doppelte und wer Proben oder Auftritte schwänzte, musste ebenfalls zehn 
Pfennige in die Kasse zahlen. Über Neuaufnahmen, damals durften nur Männer eintreten, 
wurde in geheimer Wahl abgestimmt. So war bei den Abstimmungen auch nicht immer 
die Stimme oder das Musikgehör des Bewerbers für die Aufnahme entscheidend, sondern 
seine gesellschaftliche Stellung. Der Chorleiter hiess damals Herr Direktor, meist waren es 
Ober­ oder Hauptlehrer>.
Doch nun wieder zurück: 
Die klassische Besetzung des Männerchors war vierstimmig mit jeweils 1. + 2. Tenor sowie 
1. +  2. Bass. Sie hat heute noch ihre Gültigkeit und wer Einblick in das Vereinsleben eines 
Gesang vereins hat, weiss, mit wie viel Engagement und Hingabe der sogenannte Amateur-
sänger seinen inneren Bedürfnissen folgt. Leider gibt es viele Gesangvereine, die auf Grund 
von Überalterung der Sänger um ihre Existenz bangen, doch hat sich in letzter Zeit ein Trend 
gebildet, bei dem zum Teil mit dem überlieferten Liedgut gebrochen und ein moderner 
Touch mit internationaler Gesangsliteratur eingeführt wird. Das lässt hoffen, dass auch 
weiterhin Menschen ihre seelischen Bedürfnisse in einer frohen und auch entsprechend 
anspruchsvollen Runde befriedigen können und es auch tun.
Selbstverständlich blieb es nicht nur beim Entstehen von Männergesangvereinen, es ent-
standen gemischte Chöre mit Männern und Frauen und auch reine Frauenchöre.
Nicht zu übersehen die vielen, auf religiösem Boden gewachsenen und noch wachsenden 
Gospelchöre, die sich immer grösserer Beliebtheit erfreuen und so die Voraussetzungen für 
eine positiv zu beurteilende Überlebenschance schaffen.
Interessant ist es, einen Blick auf die Statistik des Chorlebens zu werfen und hier gewährt 
die eingangs erwähnte Stelle bei Wikipedia einen entsprechenden prozentualen Einblick:




gemischte Chöre 45,2 %
Kinder­ und Jugendchöre 30,9 %>
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Zieht man daraus seine Schlüsse, bedeutet dies, dass der gemischte Chor den grössten 
Zuspruch erhält, sicherlich bedingt durch die Tatsache, dass der Emotionsbereich durch das 
Zusammenspiel von Frau und Mann stärker ausgeprägt ist. Bei den Kinder- und Jugend-
chören kann bei entsprechender Förderung die jugendliche Begeisterung geweckt werden 
und dass dies teilweise so ist, zeigt der hohe prozentuale Anteil, der Hoffnungen für die 
Zukunft zulässt.
1.4. Volks- und Kinderlieder
1.4.1. Volkslied
(Vgl.: http://de.wikipedia.org/wiki/Volkslied)
Obwohl die Wiege für das spätere Volkslied schon in den ersten Tonfolgen der Antike lag, 
hat das Volkslied keine echt nachvollziehbare Geschichte. Die Lieder der frühen Zeit ver- 
schwammen ineinander, egal ob religiös, höfisch oder vom Volk kommend. Es gab auch so 
gut wie keine schriftlichen Abhandlungen, alles ging (wie schon einmal an früherer Stelle 
erwähnt) entweder von Ohr zu Ohr, oder von Mund zu Mund. Den Ausdruck Volkslied prägte 
als Erster Johann Gottfried Herder 1773. Bei Wikipedia heisst es:
<Volkslieder behandeln überwiegend konkrete, wiederkehrende oder alltägliche Situa­
tionen, Begebenheiten und Stimmungen des täglichen Lebens>.
Dass sich dabei im Laufe der Zeit ein Sammelsurium aus den verschiedensten Lebens-
lagen entwickelt hat, kann man ebenfalls nachlesen. Es geht hier aber in erster Linie um 
die Abgrenzung zum Kunstlied, obwohl es dabei auch Überschneidungen gegeben hat. 
Dies zeigt beispielsweise das Lied <Guten Abend, gute Nacht> von Johannes Brahms, das 
sowohl als Kunstlied und auch als Volkslied bezeichnet wird.
Natürlich war das überlieferte Volkslied auch eine Inspirationsquelle für viele Komponisten. 
Nicht nur Haydn oder Mozart schöpften daraus, es waren um das 19. und 20.Jahrhundert 
besonders in Ungarn Béla Bartók oder Szoltán Kodály, die auf wissenschaftlicher Basis 
den Fundus des musikalischen Volksgutes ergründeten und zum ersten Erblühen brach-
ten. Dem Volkslied verdankt der ganz normale und künstlerisch eigentlich nicht engagi-
erte  Mensch die Existenz von Chören, bezw. Gesangvereinen, bei denen er seine Gefühle 
oder Emotionen frei setzen kann. In der neueren Erforschung von Alzheimer oder Demenz 
werden mit dem Volkslied ganz erstaunliche, positive Resultate erzielt, weil die im Gehirn 
gespeicher ten Erinnerungen an frühere Zeiten sich beim Anhören unbewusst aktivieren und 




An vorangegangener Stelle (unter: B) 2.Entstehung der Tonreihe) wurde von mir die These 
aufgestellt, dass der Grundstein für das Kinderlied bereits bei den alten Chinesen in Form 
der damals entwickelten Fünftonreihe gelegt worden wäre.
Unabhängig davon, ob dies, wissenschaftlich gesehen, stimmt oder nicht, kann man sagen: 
Ein, an Volumen nicht so grosser Bereich wie der des Volksliedes, ist der des Kinderliedes, 
der von der Wichtigkeit her nicht übergangen werden darf. Es sind, nach dem Wahrnehmen 
des Pulsschlages der Mutter im Mutterleib, die ersten klanglichen und weltlichen Erfahrun-
gen, die der Säugling und später das Kind macht, wenn ihm jemand etwas vorsingt.
Speziell in der heutigen Zeit, in der schon das kleine Kind am Computer spielen darf, ist 
eine klangliche Geborgenheit richtungsweisend für die Ausgeglichenheit des kindlichen 
Gemütes, die dafür sorgt (oder dafür sorgen kann), dass die, an das zuhörende Kind ver-
mittelte, klingende Harmonik im Inneren aufgenommen wird und zu einem lebenslangen, 
positiven Erlebnis werden kann. (Zitat einer 87-jährigen Frau beim Anhören meiner Kinder-
lieder-CD mit traditionellem Liedgut: <Oh – das hat meine Oma immer mit mir gesungen>.
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Dass das 19. Jahrhundert ausschlaggebend war für die Welt des Kinderliedes, ist wiederum 
nachzulesen bei Wikipedia: <Fast alle der allgemein in Deutschland bekannten Kinderlieder 
stammen aus dem 19. Jahrhundert. Allein Heinrich Hoffmann von Fallersleben (1798 – 1874) 
schrieb die Texte zu ca. 500 Kinderliedern. Auch Ernst Anschütz (Fuchs, du hast die Gans 
gestohlen, um 1824) oder der Pädagoge Friedrich Fröbel (Häschen in der Grube),  sind unter 
den Textgestaltern zu nennen. Weiterführend wird auch noch auf <Carl Orffs Musik für 
Kinder, oder des Knaben Wunderhorn von Achim Ludwig von Arnim und Clemens Brentano> 
hingewiesen.
Doch machen wir einen Schritt in unsere Zeit: nach einer Phase der Vernachlässigung des 
traditionellen Kinderliedgutes, im medialen wie im häuslichen Bereich (hier waren soziale 
Belange vorrangig) kamen doch hin und wieder in grossen Fernsehsendungen spielszenen-
haft Kinderlieder zum Einsatz, die aber überwiegend mit neu geschaffenen Liedern gestaltet 
waren. Nehmen wir dafür beispielhaft Rolf Zukowski, der zu einer ungeheuren Popularität 
kam, weil er den Puls der Zeit in der Kinderwelt erkannte, nämlich Gesang und Spiel zu kom-
binieren. Sein Lied <in der Weihnachtsbäckerei> hat geradezu Kultstatus erlangt. Allerdings 
zeigt sich, dass  andererseits sehr oft mehr das finanzielle Interesse im Vorder grund steht 
und man das kindliche Gemüt mit provokativen bis hin zu fäkalen Texten überflutet. Weil 
es in der Art des Kindes liegt, Dinge zu tun, von denen es meint, dass es den Erwachsenen 
nicht gefällt, liegt eben in dieser Art von Lärm­ und Schundmusik der Anreiz  zum Kauf. Das 
kind liche Gemüt wird, so wie ich es sehe, manipuliert und somit zu einer schamlosen Geld­
quelle.
2. Instrumente
Stand am Anfang der musikalischen Empfindungswelt nur der Urlaut, zuerst des Einzelnen 
und dann von Vielen zusammen, so kam es zwangsläufig auch zur Entstehung von Instru-
menten, deren Vorläufer in Form von Blas-, Zupf- und Schlaginstrumenten seit Urzeiten 
nachgewiesen werden konnten. Die Klangfamilie bestand aus vier Mitgliedern: Flöte, Lyra, 
Handtrommeln, Luren. So war zur damaligen Zeit auch die sich entwickelnde Orchester­
musik, nur auf diese Instrumente bezogen, möglich. Aber im Laufe der Zeitrechnung, durch 
die Fantasie, durch das Empfindungsvermögen des Menschen, durch den Erfin dergeist, 
durch Forschung und Technik, entwickelte sich ein Instrumentenimperium, das letztendlich 
entscheidend wurde für die vielen musikalischen Schöpfungen, die im Laufe der Jahrhun-
derte entstanden sind. Bevor jedoch in die Welt der instrumentalen Musik eingedrungen 
werden kann, ist es wichtig, einen Streifzug durch den Werdegang der verschiedenen 
Musikinstrumentengattungen zu unternehmen.
Bezogen auf die vier ursprünglichen Instrumentenarten unterscheiden wir heute ebenfalls 
vier Abteilungen: Saiteninstrumente–Holzbläser–Blechbläser–Percussion, wobei sich mit 
den Tasteninstrumenten wie Klavier oder Orgel eine Extragruppe gebildet hat. Dazu kom - 
men noch die elektronischen Klangerzeuger, die seit Anfang des 20. Jahrh. eine ganz spezielle 
Rolle übernommen haben. Dazu mehr unter: C) 2.7. Erfindung elektronischer Tonerzeuger.
Im Folgenden habe ich den Versuch unternommen, Aussagen über die einzelnen Instru-
mentengattungen zu treffen, wobei es sich primär um Angaben über die Entstehung und 
Entwicklung, über Komponisten und manchmal auch unter Einbeziehung des einen oder 
anderen herausragenden Solisten, in beispielhafter Form handeln soll.
Dafür habe ich bei entsprechenden Stellen nachgeforscht, so unter http://de.wikipedia.org./
wiki/ das jeweilige Instrument, jeweilige Komponisten und jeweilige Solisten betreffend.
Dies gilt, wenn nicht anders vermerkt, für das gesamte Kapitel 2. Instrumente. Über die 
Herstellung von Musikinstrumenten wird zu einem späteren Zeitpunkt noch ausführlich 
berichtet (siehe: C) 3. Instrumentenhersteller).
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Unter der Rubrik Saiteninstrumente haben die, geschichtlich erst später entstandenen, 
Streich instrumente eine führende Position in der Orchestermusik übernommen. Doch 
beginnen wir in der uns bekannten geschichtlichen Abfolge mit den Flöten, die in der heute 
gültigen Instrumenteneinstufung zu den Holzbläsern gehören.
2.1. Werdegang der Holzblasinstrumente
2.1.1. Die Familie der Flöten
(Vgl. unter: www.knochenfloeten.de/geschichte.html)
An früherer Stelle wurde erwähnt, dass die Knochenflöten die Urväter dieser Instrumen-
tengattung waren. Sie sollen gleichzeitig auch die ältesten Musikinstrumente sein und man 
hat Knochenflöten an den verschiedensten Orten und aus den verschiedensten Knochen 
entdeckt:
<Knochenflöte aus dem Oberschenkelknochen eines Bären, gesch. Alter ca. 43.000 Jahre 
(Fundort : Eine Höhle in Slowenien)>.
<2 Knochenflöten aus Vogelknochen, gesch. Alter ca. 30.000 bis 37.000 Jahre (Fundort in 
einer Höhle bei Blaubeuren)>.
<1 Knochenflöte aus Vogelknochen, Singschwanflügel (Fundort an gleicher Stelle), soll aber 
älter sein>.
<1 Knochenflöte aus Rentierschienbein, gesch. Alter ca. 19.000 (Fundort in Niederöster-
reich)>.
In Niederösterreich wurde auch die <erste Flöte entdeckt, die einer Blockflöte am nähesten 
kommt und aus dem Paläolithikum stammt>.
(Nach einem Artikel von Edith Exo, Hamelwördenermoor unter: www.knochenflöte.de)
2.1.2. Einzelne Flöteninstrumente
2.1.2.1. Blockflöte
<Die älteste Blockflöte stammt aus der 2. Hälfte des 4. Jhrh.und wurde 2005 in Tartu (Est­ 
land) gefunden. Das Instrument besteht aus Ahorn und hat einen Block aus Birkenholz. Es 
hat sieben Fingerlöcher, die alle in einer geraden Linie untereinander liegen.
Dadurch konnte der Flötenspieler selbst wählen, ob er seine linke oder rechte Hand als 
untere Hand gebrauchen wollte> (aus: www.aafab.nl/de Blokfluit.php.? lan=3).
<Erste bildliche Belege für eine Blockflöte (mit ungeteiltem Rohr) gibt es seit dem 11. Jhrh. 
in Frankreich)> (Instrumentenhandbuch, Winfried Pape, S. 74). In der Renaissance <zählt 
Praetorius nicht weniger als 21 verschiedene Arten von Blockflöten auf> (Buchner, S. 22). 
In verschiedenen Ländern Europas wurden sie gebaut und waren sehr beliebt. Dies war die 
Blütezeit der Blockflöte, als aber im Laufe des 18. Jahrh. immer mehr Symphonieorchester 
entstanden, verlor sie an Bedeutung und verschwand fast völlig. Erst zum Ende des 19. bzw. 
zum Beginn des 20. Jahrh. wurde diese Instrumentenart wieder entdeckt und entwickelte 
sich zu einem wichtigen <Lehrinstrument> für Anfänger im Musikschulgebrauch und zur 
Hausmusik.
2.1.2.2. Querflöte
(Vgl. unter: http://de.wikipedia.org./wiki/Querflöte#Geschichte u. …Perugia#Geschichte)
Das früheste Darstellung einer Querflöte, die anfänglich nach links gespielt wurde, ist auf 
einem etruskischen Relief in Perusa, heute Perugia/Umbrien, zu finden (2. - 1. Jahrh. v. Chr.). 
(Zwischenbemerkung: Perugia ist seit 1973 Schauplatz des Umbria­Jazz, eines der größten 
und weltweit bekanntesten Jazzfestivals).
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Auf späteren Darstellungen wurde das Instrument dann nach rechts gespielt und auf einem 
Bild aus der Manessischen Handschrift in der Mitte geblasen.
Die ersten abendländischen Funde datieren aus dem 12. - 14. Jahrh., wobei die älteste 
Darstellung im Hortus Deliciarum,Landsberg zu finden ist. 
Im 16. Jahrh. wurde die Querflöte vorwiegend als Ensembleinstrument eingesetzt, be son dere 
Komponisten waren hier Monteverdi, Praetorius, Schein u.a., und man vermutet, dass 
J.S. Bach seine Triosonate (BWV 1039) für den Typus der Querflöte, die nun schon 3­teilig 
war, komponiert hat.
Wichtige Flötenbauer in der damaligen Zeit waren bspw.: Johann  J. Quantz (1697 - 1773), der 
als Vater des Flötenspiels gilt und auch der Lehrer von Friedrich d. Grossen war, er hinterließ 
an die 300 Flötenkompositionen. In Frankreich war es Jaques Hotteterre (1680 - 1761), der 
ein Lehrbuch (Principes de la Flute) verfasste, das Aufschluss gibt über das barocke Flöten-
spiel in Frankreich. Als Dritter im Bunde sei noch Joachim Andersen (1847 - 1909) genannt, 
weil er gleichzeitig Mitbegründer der Berliner Philharmoniker war.
Wie jedes andere Instrument entwickelte sich auch die Querflöte weiter und der Instru-
mentenbauer Theobald Böhm schuf 1832, nach einem Konzertbesuch in England, ein 
chromatisches Klappensystem (Böhm-System), nach dem noch heute die so genannten 
Böhm­Flöten gefertigt werden.
2.1.2.3. Panflöte
Wenn auch die sogenannte Panflöte nicht in den Urbereich der sogenannten Knochenflöte 
reicht, so ist sie doch, nachdem ein Exemplar in der Südukraine gefunden wurde, in die Zeit 
um 2000 vor Chr. einzuordnen. Sie bestand aus 7 verschieden langen zusammengesetzten 
Schilfrohrstücken. Eine Abart wurde zum Vorläufer des heutigen Dudelsack, eine Mischung 
von Sackpfeife und Balgorgel. Besonders in den letzten Jahrzehnten wurde die Panflöte zu 
einer Art Modeinstrument, das auch den Aufstieg in die Klassik geschafft hat. Am meisten 
verbreitet ist die Panflöte aber im Schlager- und Volksmusikgenre und in den südamerika-
nischen Ländern oder auf dem Balkan.
2.2. Werdegang der Doppelrohrblattinstrumente
2.2.1. Oboe
Obwohl die Oboe auf eine nunmehr rd. 5000 Jahre alte Geschichte zurückblicken kann, 
bekam sie ihren heutigen Namen erst zu einem viel späteren Zeitpunkt. Er entstand in 
Frankreich, entwickelt aus der Bezeichnung <hautbois>, was dem Sinn entsprechend so-
viel wie hohes oder lautes Holz bedeutet, bedingt auch durch den näselnd klingenden Ton. 
Doch wieder in die Ursprungszeit: bei den alten Griechen nannte man das Instrument den 
Aulos, bei den Römern Tibia und im jüdischen Religionsbereich Chalil.
Im europäischen Raum, der sich aber erst etliche Jahrhunderte nach der Zeitenwende auf 
diesem Gebiet entwickelte, hiessen die Vorläufer Pommer oder Schalmei. 
Aus diesen entwickelte der Instrumentenbauer Jean Hotteterre um 1660 die sogenannte 
Barockflöte. Auftraggeber war der Komponist Jean­Baptiste Lully, der das neu geschaffene 
Instrument als erster in seiner Oper <Pamone> einkomponierte.
Dann trat die Oboe einen erstaunlichen Siegeszug an, angefangen im 17. und 18. Jahrhun-
dert bis in die heutige Zeit.
Als herausragende Komponisten für die Oboe sollen an dieser Stelle nur Joh. Seb. Bach - 




Vom Fagott spricht man eigentlich erst in der 2. Hälfte des 16. Jahrhunderts. Entwickelt hat 
es sich aus Schalmei und Dulzian, die bereits 400 Jahre früher bekannt waren. 
Durch laufende Verbesserungen in den 1830-er Jahren, besonders durch den Fagottisten 
Carl Almenräd, zusammen mit Joh. Adam Heckel, entstand ein System, nach dem noch 
heute Fagottbaufirmen wie Fox, Moosmann oder Yamaha die Instrumente herstellen. Seit 
Mitte des 17.Jahrhunderts (Bsp.:Jean Baptiste Lully) wurde das Fagott zum festen Bestand-
teil in der Orchestermusik, aber es entstanden auch Solokonzerte, bspw. durch Frescobaldi 
u. a. Später war es Antonio Vivaldi, der allein 39 Solokonzerte für das Barockfagott kompo-
nierte. In der Klassik waren es besonders Mozart, später C.M. von Weber oder J.N. Hummel, 
Brahms, Bruckner, Wagner auf deutscher Seite, Verdi und Donizetti in Italien, oder die russi-
schen Komponisten Tschaikowski und auch Rimski­Korsakow, sie alle komponierten zum 
Teil aussergewöhnliche Stücke für Fagott.
In der Orchestermusik des 20. Jahrhunderts waren es Komponisten wie I. Strawinsky, der 
in seinen Werken wie <Le sacre du printemps> oder <Der Feuervogel>, <Petruschka> oder 
<Pulcinella> hohe Ansprüche an die Interpreten stellte. Auch Maurice Ravel und Alban Berg 
(Wozzek) sparten nicht mit schwierigen Passagen. Noch zu erwähnen die 9. Symphonie von 
Schostakowitsch, mit einer grossen hohen und lyrischen Solokadenz für Fagott.
Noch eine Randbemerkung, bei Wikipedia entnommen: 
Ein ungewöhnliches Denkmal erhielt als Fagottist der Pariser Oper Désiré­Hippolyte Dihau. 
Er wurde von seinem Freund, dem Maler Edgar Degas auf dessen Gemälde von 1870 
<L’Orchestre de l’Opera> verewigt.
2.3. Werdegang der Einfachrohrblattinstrumente
2.3.1. Klarinette
Nach Winfried Pape (S. 93) soll sich die Klarinette <Ende des 17. Jahrh. aus dem Chalumeau 
entwickelt haben>. Man schreibt es in 1. Linie dem aus Nürnberg stammenden J. Chr. Denner 
zu. Aus anfänglich 2 Klappen kamen in der 2. Hälfte des 18. Jhrds. vier weitere dazu und 1812 
schuf I. Müller eine Klarinette mit 13 Klappen als Grundlage für das <deutsche System>. 
Mit dem, vom Instrumentenbauer Boehm 1839 entwickelten, <Ringklappenmecha nismus> 
(Boehm­System) wurde gleichzeitig auch die Grundlage für das englische und französische 
Klarinettensystem geschaffen. Weitere Verbesserungen erfolgten 1860 und dann seit 1890 
durch die von Th. Mollenhauer und H. Kunze geschaffene <deutsche Normal klarinette>, 
nochmals weiterentwickelt von O. Oehler (Oehler­System) mit 22 Klappen und 5 Ringen, die 
so in Deutschland zum vorherrschenden Instrumententyp wurde.
Seit dem 18. Jahrhundert im klassischen Orchesterbereich eingesetzt, wird sie im Tanz- 
und Unter haltungsbereich, ebenso wie beim Jazz verwendet und ist aus der Blasmusikwelt 
nicht weg zudenken.
Einige Beispiele für berühmte Komponisten, die bewusst und gezielt für Klarinette kom-
ponierten, waren im 18. Jahrh. Mozart oder auch Stamitz, im 19. Jahrh.: Weber, Brahms, 
Schumann, dann im 20. Jahrh. Debussy, Milhaud, Reger, Honegger, Bartok und auch Hinde­
mith.
Für den Amerikaner Benny Goodman komponierten im 20. Jahrh. u. a. Hindemith und 
Bartok.
Als Solo-Klarinettisten stehen für mich symbolisch zwei Namen: Artie Shaw im Bereich 
der U-Musik (Jazz) und in der Welt der klassischen Musik gilt Sabine Meyer als der abso-
lute Topstar. Im Reich der Unterhaltungsmusik nimmt Hugo Strasser mit seinem Orchester 
eine absolute Spitzenposition ein, seit Jahrzehnten ist er führend, speziell auch als Turnier-
orchester bei internationalen Tanzwettbewerben.
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2.3.2. Saxophon
Als Vorgänger zählt das von Henry Lazarus 1820 erfundene Tenoroon, eine Art Klarinette 
in Fagottform mit konischer Mensur. Das Saxophon, nach seinem Erfinder Adolphe Sax 
benannt (erfunden 1842), zählt, obwohl aus Metall, ebenfalls zu den Holzblasinstrumenten. 
Zwei Jahre später wurde es schon in verschiedenen Grössen gebaut und 1846 patentiert. 
U.a. war es H. Selmer, der Anfang des 20. Jahrhunderts das Instrument verbesserte, das 
dann so in Serie ging.
Für das Saxophon wurde schwerpunktmässig erst im 20. Jahrh. komponiert. Namen wie 
Glasunow, Ibert sind zu finden, auch Hindemith schrieb Konzertstücke und eine bekannte 
<Rapsodie> stammt von C. Debussy. Bemerkenswert noch das Quartett, op. 22 von 
A.v. Webern und nicht zu vergessen, die Saxophonpassage in Mussorgskis <Bilder einer 
Ausstellung>. 
Zeitlos und immer noch aktuell der unvergleichliche Sound des Amerikaners Glenn Miller 
und in Deutschland, seit Jahrzehnten in Funk, Fernsehshows und Live-Konzerten, Max 
Reger (schon zu Lebzeiten Legende) mit seiner Band.
2.4.  Werdegang der Blechblasinstrumente (Mundstückinstrumente)
2.4.1. Trompete
Sogenannte Trompeten kannte man schon in der Antike. Aus Holz und Bambus waren es 
geformte Rohre, wie aus einem Grabfund von Tutanchamun (ca. 1340 v. Chr.) zu erkennen 
ist. Nach Europa kam sie als Busine im 13. Jhrh. und wurde 100 Jahre später, durch Ver-
längerung des Rohres und mit einer S­Biegung versehen, umgewandelt. Weitere 100 Jahre 
später kam es zur Bügelform, die in der Nachfolgezeit zur Standardform wurde. Daraus 
wurde 1820 die Ventiltrompete in verschiedenen Ausführungen, u.a. die kleine Form, heute 
bekannt als Bach­Trompete. Trompeter waren an Fürstenhöfen hochbezahlte Musiker und 
das Instrument wurde auch eingesetzt bei Kultfeiern oder beim Kriege führen. Im 15. Jahrh. 
leistete sich die Stadt Nürnberg sogar einen eigenen Stadttrompeter.
Neben berühmten Konzertstücken der Klassik gibt es gehobene Unterhaltungsmusik und 
bei den Tanzkapellen, Bigbands und natürlich den unzähligen Blaskapellen sind die Trompe-
ten unentbehrlich und nicht wegzudenken.
Berühmte Komponisten für Trompete waren im 18. Jahrh. u. a. G. Torelli oder A. Vivaldi.
Es folgten Grössen wie J.S. Bach, G.F. Telemann oder G.F. Händel. Neben J.N. Hummel im 
19. Jhrh. sind im 20. Jahrh. P. Hindemith und auch H. Genzmer zu nennen.
Wenn wir uns in Bezug auf berühmte Trompeter in die heutige Zeit begeben, dann dürfen als 
spezielle Bach­Trompeten­Spieler Künstler wie Maurice André († 2012) oder Ludwig Güttler 
nicht übersehen werden.
Auf dem Gebiet der Unterhaltungsmusik gab es in Amerika Harry James oder in einem ganz 
persönlichen Stil in allen Medien präsent, Herb Alpert. Als absolute Jazz­Legende aber galt 
und gilt weiterhin Louis Armstrong (1901 ­ 1971).
2.4.2. Posaune
Entwickelt wurde die Posaune aus der S-förmigen Zugtrompete im 15. Jahrh. und bekam 
um die Mitte des selben Jahrhunderts ihre, in Burgund geschaffene U-Form. Das heutige 
Zugsystem entstand im 17. Jahrh. und im 19. Jahrh. wurde die Mensur erweitert und das 
Schallstück verbreitert.
Genauso wie die Trompete ist die Posaune seit dem 17. Jahrh. Orchesterinstrument und wird 
ebenso im Tanz- u. Unterhaltungsbereich, auf dem Gebiet des Jazz und  bei Blaskapellen 
eingesetzt.
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Wenn man hier über Komponisten spricht, dann waren es im 18. Jahrh. Händel, Gluck und 
Mozart, im 19. Jahrh. primär Beethoven, Rimsky­Korsakow und ganz besonders R. Wagner, 
die der Posaune einen besonderen Status in der klassischen Musikwelt einräumten. Im 20. 
Jahrh. reihte sich neben F.  Peters, H. Tomasi u.v.a. auch D. Milhaud in die Reihe derer ein, die 
für Posaune komponierten.
Bei den Instrumentalisten hat sich auf dem Gebiet der Neuen Musik Vinko Globokar 
einen Namen gemacht, während auf dem Gebiet der U-Musik verstorbene Legenden wie 
Glenn Miller oder Willy Berking (Hessisches Rundfunkorchester) und der Jazz posaunist A. 
Mangels dorff klangvolle Namen haben.
2.4.3. Horn
Vermutlich existierte das Horn schon im 12. Jahrh., war in Europa jedoch erst 200 Jahre 
später bekannt. In Frankreich entstand Anfang der 2. Hälfte des 17. Jahrh. ein neuer Typus, 
der in Deutschland unter der Bezeichnung corno da caccia bekannt wurde.
Mit der Anbringung von zwei Pumpventilen durch H. Stölzer, die 1818 patentiert wurden, 
schritt die Entwicklung des Instrumentes weiter fort. Drei Ventile gab es dann 1819 durch 
C.F. Sattler (Leipzig) und E. Kruspe (Erfurt) baute 1898 das Doppelhorn. Als Ventilhorn wird 
es seit dem 19. Jahrh. im Orchester eingesetzt und wird besonders bei der Blechblasmusik 
eigent lich unter Wert (meine persönliche Meinung) mehr oder weniger im Rhythmus bereich 
oder als Klangfüller benutzt. Dafür widmeten die grossen Komponisten dem Horn schon 
eine grosse Beachtung.
Doch bevor der nächste Schritt unternommen wird, soll oder muss an dieser Stelle von der 
bisherigen Gepflogenheit, jeweils nur auf das Hauptinstrument einer Gattung einzugehen, 
mit einem kurzen Ausflug in die Hornfamilie abgewichen werden. Althorn (Hindemith) und 
Tenorhorn (Mahler, 7. Symph.) erscheinen in der klassischen Musik und das Baryton wurde 
1838 von C.W. Moritz (Berlin) als Tenortube entwickelt und 1843 von Sommer (Weimar) 
zum Euphonium umkonstruiert. Ebenfalls aus dem Baryton abgeleitet wurde die in Frank-
reich vielfach gespielte Orchestertube, eingesetzt von R. Strauss (Symph.Domestica) oder 
G. Schuller. Das tiefste Blechinstrument, die Basstuba, liessen sich 1835 J.G. Moritz und 
W. Wieprecht (Berlin) patentieren und 1849 baute J. Stowasser in Wien ein Helikon und 1908 
konstruierte G.C. Conn ein Sousaphon, benannt nach dem amerik. Militärkapell meister 
Sousa. Um ein noch tiefer klingendes Instrument zu haben, entstand zwischen 1845 und 
1883 eine Kontrabasstuba, die sogenannte Kaisertuba von V.F. Cerveny. Für dieses Instru-
ment komponierte speziell R.Wagner in verschiedenen seiner Opern (Bsp.: Rheingold­Die 
Walküre­Siegfried­Götterdämmerung), ebenso A. Bruckner (7., 8., 9. Symph.) und R. Strauss 
(Elektra).
Doch nun wieder zurück zum Horn und in den Kreis bekannter Komponisten für dieses 
Instrument. 
Beginnen wir im 18. Jahrhundert, wo Vivaldi, Mozart oder Telemann für das Horn kompo-
nierten. Im 19. Jahrh. und auch später war es eine ganze Flut namhafter Komponisten, die 
für Horn schrieben, so z. Bsp. Beethoven, Schumann, R. Strauss, Hindemith, Saint-Saéns 
u. a.  Auch erwähnenswert für mich ist der Solohornist Giovanni Punto (1746 - 1803), denn er 
schuf den Preis <International Horn Society>.
Um in die Gegenwart zurückzukommen, verweise ich hier auf Peter Damm (1937), der über 
einen vorzüglichen Ruf verfügt.
Eine kleine Schlussbemerkung aus Wikipedia sei hier noch erlaubt:
Bei den <Wiener Philharmonikern> darf nur ein bestimmtes Horn, das <F­Horn> gespielt 
werden. 
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2.5. Werdegang der Saiteninstrumente
2.5.1. Harfe (und ähnliche Instrumente)
In der Antike waren es zuerst die sogenannten Zupfinstrumente wie die Lyra, die bei den 
Griechen und Römern eine herausragende Stellung eingenommen hatten. In ihr sieht man 
den Vorläufer oder die Urmutter der Harfe. Diese begann ihren Weg in Europa etwa im 8. 
Jahrh. und zwar auf den Britischen Inseln, speziell in Irland. Etwa 200 Jahre später eroberte 
sie auch das europäische Festland. Im 15.Jahrh. wurde sie in schlanker Form zur sogen. 
Goti schen Harfe. Von M. Praetorius diatonisch bespannt, wurde sie im 16. Jahrh. chromatisch 
und blieb so bis ins 20.Jahrhundert. Während dieser Zeitspanne entstanden verschiedene 
Harfentypen, z. Bsp.: 1650 die Tiroler Hakenharfe ­ 1700 die Tretharfe - und 1810 entwickelte 
V.S. Erard in Paris die Doppelpedalharfe. Die heutige Konzertharfe umfasst 45 - 47 Saiten.
Verwendet wird das Instrument im Orchester seit dem 17. Jahrh., doch ist die Harfe mit 
ihren verschiedenen Typen speziell im alpenländischen Raum ein führendes Instrument 
in der Volksmusik und auch im Unterhaltungsmusikbereich, als Soloinstrument nimmt sie 
ebenfalls einen breiten Raum ein. In jüngster Zeit gibt es einen Trend für das Harfe spielen, 
speziell im Bereich der Musikschulen.
Natürlich hat die Harfe, wie auch andere Instrumente, noch sogenannte Verwandte: das 
Hackbrett (aus dem Nahostbereich), auch Zimbal oder Cimbalom, die allerdings mit Klöp-
peln geschlagen werden und seit dem Mittelalter bekannt sind. Auch diese Instrumente 
dienen mehr oder weniger der alpenländischen Volksmusik oder sind mitbestimmend bei 
der früher sogen. „Zigeu nermusik“. Allerdings komponierten sogar I. Strawinsky und auch 
Z. Kodály für Cimbalon. 
Erwähnt werden muss noch die Zither, die seit Mitte 15.Jahrh., aus den Ostalpen stam-
mend, auch Einzug in die Orchestermusik gehalten hat, bei J. Strauß (Sohn), Weill, oder 
auch bei Orff (Der Mond). 
Im 18. Jahrh. waren es neben Händel und Mozart auch der Bachsohn C.Ph. Bach oder 
L.Spohr, im 19. und 20. Jahrh. Boieldieu, Lachner, Hindemith, Tomasi oder auch Milhaud 
neben vielen anderen. 
Auch hier habe ich versucht, einige Künstler der Gegenwart beispielhaft zu präsentieren:
Xavier de Maistre (*1973), der 2009 mit dem ECHO ausgezeichnet wurde. Als herausra-
gende Harfenistin zählt auch Isabell Moretti. Mit vielen internationalen Preisen ausgezeich-
net ist sie seit 2008 Gastprofessorin an der Royal Academy of Music (London).
Als der weltbeste Musiker auf der Keltischen Harfe gilt Rüdiger Oppermann (1954), der es, 
ohne Studium, als Autodidakt, ausserhalb der Klassik zu weltweitem Ansehen gebracht hat. 
Er erhielt 2006 den Deutschen Weltmusikpreis, produzierte mehr als 30 Tonträger und ist im 
Rahmen der Weltmusik Organisator von Festen und Festspielen.
Dass die Harfe Einzug gehalten hat in die Welt der Popmusik, sieht man am Beispiel von 
Cornelia Patzlsperger (1979), die nach einem Auftritt bei Dieter Bohlens <Deutschland sucht 
den Superstar> gern gesehener Gast in den Medien geworden ist. Sie verbindet ihr Harfen-
spiel gleichzeitig mit Gesang unter dem Schlagwort: <Harfe trifft Popmusik> und ihr erster 
Titel war Michael Jackson’s <Earthsong>. Im September 2013 erschien ihre erste CD.
Die Harfe hat sich ein neues Feld erobert und wird immer mehr zu einem Lieblingsinstru-
ment in der Unterhaltungsbranche.
2.5.2. Gitarre und Laute
Bevor hier der Weg zur Gitarre führt, ist es angebracht, einen Blick auf die Laute zu werfen, die 
seit ihrer Entstehung im Spanien des 13. und 14. Jahrhunderts eine ganz beson dere Stellung 
eingenommen hat. Im 16. Jahrh. wandelte sich der eiförmige Korpus in einen birnen förmigen 
und eine Vielzahl von Komponisten adelten das Instrument mit Kompositionen. 
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Aber auch im Orient, in Persien kannte man die Laute wie die Harfe, neben Flöte und Hand-
trommel, wie auf einer Miniatur aus dem 16. Jahrhundert sehr gut zu erkennen ist (siehe: 
Bildtafel 5, S. 161)   
So, im gleichen Jahrhundert H. Judenkünig oder A. Schlick, im darauf folgenden Jahrhun-
dert waren es u. a. P. Gaultier, J. Kreuzberg und sogar J.S. Bach komponierte im 18. Jahrh. 
wie auch J.C. Conradi für dieses Instrument. Eine absolut herausragende Persönlichkeit 
auf dem Gebiet der Lautenmusik war J. Dowland (1562 - 1626), der als königl. Hoflautenist 
Tänze und Fantasien komponierte, 84 Arien und Lieder hinterliess und damit ein Repertoire 
schuf, das bis heute einen festen Platz in der Gitarrenliteratur hat. Doch nun zur Gitarre, 
die genau wie die Laute ihren Ursprung im 13. Jahrh. in Spanien hatte und mit dem Plek­
trum gespielt wurde. Zuerst viersaitig, durchlief sie im Laufe der Zeit verschiedene Entwick-
lungsstufen, um zu Beginn des 19. Jahrhunderts ihre heutige Formung mit sechs Saiten 
zu erhalten, obwohl es in verschiedenen europäischen Ländern auch noch Abwandlungen 
gibt. Im 20. Jahrh. entstand eine Vielzahl von Typen bis hin zur E­Gitarre oder E­Bassgitarre 
und diese zählen zu den beliebtesten und am meisten eingesetzten Instrumenten der heu-
tigen Popmusik­Szene, die ohne diese Instrumente nicht denkbar wäre, denn, im Gegen-
satz zu den 50-er und 60-er Jahren, als meist nur instrumental musiziert wurde, ist heute 
der Gesang vorrangig und dieser macht tonangebende und Melodie führende Instrumente 
bei den boy­groups überflüssig. Als Orchesterinstrument seit dem 18.Jahrhundert verwen-
det, gab es aber schon im 16. Jahrhundert Komponisten wie G. Montesardo, P. Milloni oder 
G. Sanz. Im 18. Jahrh. hört man von einem F. Campion und im nächsten Jahrhundert waren 
es N. Nepomuk oder A. Diabelli, die für Gitarre schrieben.
<Eine der ruhmreichsten Erscheinungen unter den Gitarrenvirtuosen des 19. Jahrh. war 
M. Giuliani (1781 - 1824)>, den man als Mozart der Gitarre titulierte und der über 200 Werke 
für Gitarre schrieb>.(www.schott.music.com).
Etwas verblüfft erfährt man an gleicher Stelle, dass der vielleicht berühmteste Violinvirtuose 
aller Zeiten, nämlich Niccoló Paganini (1782 - 1840), viele Kompositionen für Gitarre in Form 
von Sonaten und Variationen schrieb. Mit der Oper La vida breve, die ihm bei einem Opern-
wettbewerb den 1. Preis einbrachte, schaffte Manuel de Falla (1876 -  1946) seinen internatio-
nalen Durchbruch. Seinem engen Freund C. Debussy widmete er die Komposi tion Homaje 
Le tombeau de Claude Debussy, die als Meilenstein im Gitarrenrepertoire der Gegen-
wart gilt. Mehr als 1000 Kompositionen für Gitarre schrieb Heitor Villa­Lobos (1887 - 1957), 
ursprünglich Cellist und Kaffeehausmusiker, seine Werke gehören zum Stamm repertoire 
für jeden Solisten dieses Saiteninstruments. Erwähnenswert Hans Werner Henze (1926), der 
u.v.a. auch für Gitarre schrieb. 
Berühmte Gitarristen: Als einer der ganz grossen Spaniens gilt Nareiso Yepes (1927 - 1997). 
Technisches Spiel und Rhythmus zeichneten den Flamenco­Liebhaber aus, der 1947 mit der 
Aufführung von Concierto de Avenjuez den Durchbruch schaffte. Um auch Lauten­ oder 
Vihuela­Stücke spielen zu können, ließ er sich von Joaquin Rodrigo ein 10-saitiges Instru-
ment anfertigen. Zu den wichtigsten Gitarristen der Gegenwart zählt der aus Kuba stam-
mende Leo Brouwer (1939). Blue Sky and Smile hiess das von ihm komponierte Stück, 
das von dem 200 Gitarristen umfassenden Balint Bakfork anlässlich eines Wettbewerbs in 
Eszertan (Ungarn) aufgeführt wurde Eine interessante Kombination von zeitgenössischen 
Gitarrenvirtuosen ist in der Ausgabe des Spiegel, 34/1981 (S.  147, GITARRISTEN-Jongleure 
am Griffbrett) zu finden. Hier heisst es u. a.: <Drei führende Gitarrensolisten haben sich 
zusammengetan und bestreiten triumphale Tourneen>. Der spanische Gitarrist Paco de 
Luca bezeichnet sich selbst als Meister des Flamenco.
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Seine Spielweise: schroff und metallisch, gepaart mit Flamenco-Melancholie. Der Engländer 
John Mc Laughlin formte Anfang der 1970er Jahre einen eigenständigen Stil, den Jazzrock, 
in dem er Jazz und indische Musik zusammenmischte und mit dem Mahavishnu Orches­
tra kreierte. Seine Spielweise: herbe Klangmalerei mit schockartig dazwischen fahrenden 
Schnellläufen. Der Dritte im Bunde, der Amerikaner Al di Meola, der in der Weltrangliste 
ganz oben stehend, eine unbekümmerte Spielweise an den Tag legt und sich auf treffsi-
chere Knalleffekte bemüht (soweit aus dem SPIEGEL).
Mit diesem Trio, das wiederum stellvertretend für all die vielen Könner, Künstler und Inter-
preten der Gitarrenzunft steht, endet hier das Thema Gitarre und der kurze Ausflug in die 
Welt der Zupfinstrumente.
2.5.3. Streichinstrumente
2.5.3.1. Violine – Berühmte Komponisten und Violinspieler
Ihre Abstammung hat die Violine im vorderasiatischen Bereich der Streichinstrumente und 
im 15.Jahrh. kannte man sie in Europa in ihrer frühen Form. M. Agricola beschrieb sie in 
den 1530-er und 1540-er Jahren als 3-saitiges Instrument, das so bspw. von A. Amati gefer-
tigt wurde (leider nicht mehr existent). 10 Jahre später kam die 4. Saite dazu und die Violine 
erhielt ihre, bis heute gültige, Form. 
In diesem Zeitraum bildete sich in Italien die Hochburg der Geigenbauer. Die Instrumente 
von Amati, de Sala, Guaneri, Stradivari, u. a. errangen Weltgeltung und sind Vorbild bis in 
die heutige Zeit. Das wichtigste Zusatzgerät, der Violinbogen, erhielt seine moderne Prä-
gung 1780 von F. Tourte. 
Aber auch andere Geigenbauer machten von sich reden, so D.C. Diefenbrucher (1514 - 1570) 
oder der Österreicher J. Stainer (1618 - 1683). Zeitgenössische Geigenbauer sind u.a. S.B. 
Greiner (1966) oder der als Stradivari des 21. Jahrh. bezeichnete Martin Schreske (1965), 
mehr dazu unter: C) 3.5.Streichinstrumentenhersteller.
Nachdem sich die Violine im 18. Jahrh. auch im Bürgertum emanzipiert hatte, setzte sie 
sich in der Biedermeierzeit und besonders in Österreich mit J. Strauss (Vater u. Sohn) oder 
J.  Lanner mit ihren unsterblichen Walzerklängen durch.
Fortan übernahm die Violine, egal ob kammermusikalisch, ob im Orchester oder als Solo- 
instrument die führende Rolle. Bei dieser Bedeutung erscheint es mir unerlässlich, weitere 
Ausführungen in Bezug auf Komponisten und berühmte Geiger zu machen.
Mit I.F. Biber, J.P. Westhoff oder J.H. Schmelzer   tauchten im 17. Jahrh. die ersten Kompo-
nisten namen auf. Bereits im 18. Jahrh. gab es eine regelrechte Komponistenschwemme 
praktisch über Europa verteilt und deshalb kann man nur, aber muss man Namen wie J.S. 
Bach, Händel, Haydn, Mozart, dann Corelli, Torelli, Vivaldi und auch J. Rameau nennen. 
Für das 19.Jahrh. gilt eigentlich dasselbe, Grössen wie Beethoven, Brahms, Bruch, Franck, 
Schubert, Schumann, Mendelssohn, Dvorak oder Tschaikowski haben bis heute Weltgel-
tung, nicht zu vergessen, Paganini, über dessen Leben in jüngster Zeit ein Spielfilm gedreht 
wurde und seine Rolle in diesem Film übernahm der zur Zeit wohl populärste Geiger David 
Garrett, über den im Laufe des Abschnitts noch eine zusätzliche Aussage getroffen wird. 
Mit weiteren berühmten Komponisten geht es im 20. Jahrh. weiter: Reger, Hindemith, 
Sibelius, Honegger, Prokofieff, Bartok, Debussy, Ravel, Schostakowitsch, Schönberg, die 
Reihe der Berühmtheiten, die für Violine komponierten, scheint unerschöpflich, deshalb 
führt der Weg zu berühmten Violinvirtuosen. 
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Dieses Kapitel würde bei ausreichender Würdigung aller Berühmtheiten des Geigenspiels 
als eine unendliche Geschichte mit trotzdem unzufriedenem Ausgang enden. Deshalb soll 
hier Versuch unternommen werden, trotz maximaler Einschränkungen in Bezug auf die ver-
schiedensten Künstler, einen repräsentativen Querschnitt zu erreichen. Dazu dient überwie-
gend das Nachschlagen bei Wikipedia und dies gilt ebenfalls für das ganze, nun folgende 
Kapitel. 
Nennenswert Mozarts Vater L. Mozart, natürlich auch der 1866 geborene R. Kreutzer, berühmt 
für seine <Kreutzer­Etüden>. Aber die absolute Vorrangstellung hatte und hat N. Paganini 
(1782 - 1840), auch „Teufelsgeiger“ genannt, er galt und gilt als der beste Geiger aller Zeiten. 
Schon zu Lebzeiten berühmt war auch L. Spohr (1784 - 1859), ihm folgte der Begründer der 
gleich namigen Dynastie, Georg Hellmesberger (1800 - 1873), den man als tüchtigsten Geiger 
Wiens bezeichnete. Er war der Lehrer von J. Joachim (1831 - 1907), der als einer der bedeu-
tendsten Geiger seiner Zeit galt. Ebenso L.  Auer (1845 - 1930), dem Tschaikowski sein Violin­
konzert widmete. 
Auch David Oistrach (1908 - 1974) gehörte zu den ganz Grossen seiner Zeit und bildete u. a. 
Gido Kremer (*1947) aus, der mit den berühmtesten Orchestern und Dirigenten an die 1.000 
Einspielungen schaffte. Zur Legende wurde Yehudi Menuhin (1916 - 1999), der als Solist die 
ganze Welt bereiste. Um Kindern den Zugang zur Kunst zu ermöglichen, gründete er 1999 
eine Stiftung, <die leider vor kurzer Zeit Insolvenz anmelden musste> (WAZ v. 26.01.2011).
Der 1918 geborene Ruggiero Ricci bekam mit 5 Jahren seine erste Geige, zählte als Wunder-
kind und gab mit 11 Jahren sein Debüt in der New Yorker Carnegie Hall. Im fortgeschrittenen 
Alter schockierte er mit einer Aussage über sich selbst: < man solle alle Wunderkinder samt 
ihrer Eltern an die Wand stellen und erschiessen, dann wäre endlich Schluss damit >. 
Dazu eine persönliche Zwischenbemerkung: Man sieht immer wieder, aber eigent lich schon 
immer, wie Eltern versuchen, eigene, unerfüllte Wünsche auf die Kinder zu übertragen, oft 
ist es auch Geltungssucht oder die Gier nach Ruhm und Geld. Dabei spielt es keine Rolle, 
ob das Kind es möchte oder eine Begabung dafür hat. Wir erleben es doch immer wieder, 
besonders in den Medien, wenn Kinder in <Talentshows> auftreten (müssen) und sicher­
lich bei Misserfolg in ihrer eigenen Seelenwelt beschädigt werden. Dass dies zu einer 
inneren Verfolgung werden kann, zeigt eben die von R. Ricci gemachte wuchtige Aussage, 
die erschrecken und erkennen lässt, was so im Kopf eines Kindes vorgeht, wenn es gegen 
seinen Willen gezwungen wird.
Natürlich, und das ist wiederum das Positive, gibt es auch Kinder, die von sich aus wollen.
Wenn dann die Eltern das Talent erkennen und fördern, dann entstehen die Künstler, die die 
Menschheit erfreuen.
Dazu dürfte Jascha Heifetz gehören, der als Wunderkind mit 6 Jahren das Konzert von 
F. Mendelssohn­Bartholdy spielte und nach seiner Auswanderung 1917 nach Amerika als 
weltbester Geiger bezeichnet wurde. Legendär das <Klaviertrio> mit ihm, A. Rubinstein 
(Klavier) und E. Feuermann (Violoncello)), das man scherzhafterweise als < Million Dollar 
Trio >  bezeichnete.
Einen bis heute gültigen Standard höchster Kunst hatte Nathan Milstein (1903 - 1992), u.a. 
mit seinen Einspielungen von J. S. Bachs Sonaten und Partiten.
Als gefragtester Musiker seiner Zeit galt Jsaac Stern (1920 - 2001) als einer der bedeutendsten 
Violinisten, der neben Frühklassik, Wiener Klassik und Romantik auch die Moder ne mit 
Bartok, Strawinsky oder L. Bernstein in seinem Repertoire hatte. 
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Eine schillernde und bemerkenswerte Persönlichkeit war Wilhelm Stross (1907 - 1966), der 
bereits als Siebenjähriger in einem Lazarett als Solist auftrat. Trotz schwieriger familiärer 
Verhältnisse schaffte er ein blendendes Studium. Die berühmte Pianistin Elly Ney berief ihn 
in ihr <Elly­Ney­Trio>, 1934 wurde er als Deutschlands jüngster Akademieprofessor nach 
München berufen, Adolf Hitler nahm ihn in die sogen. <Gottbegnadeten­Liste> auf (1944), 
was ihn vor einem Kriegseinsatz bewahrte. Nach dem Krieg war er an der Seite von Konrad 
Adenauer <Botschafter der Musik>, als er diesen auf dessen Reise in die damalige Sowjet-
union, nach Moskau und Leningrad begleiten durfte. 
Zu einer tragischen Figur am Ende seines Lebens wurde Gerhard Taschner (1922 - 1976), der 
als Geigenvirtuose unter W. Furtwängler mit 19 Jahren sein 1. Konzert mit den Berliner Phil­
harmonikern gab. Seine Konzertreisen um die ganze Welt wurden durch ein Rückenleiden 
unterbrochen und, dem Alkohol verfallen, nahm sein Leben ein tragisches Ende.
Mit fünf Jahren wünschte sich Anne­Sophie Mutter (*1964) eine Geige und bereits ein hal-
bes Jahr später spielte sie schon bei einem Wettbewerb mit, hier trat das Gegenteil wie 
bei Ricci ein. Bereits 1977, mit 13 Jahren, debütierte sie unter Herbert von Karajan bei den 
Salz burger Festspielen. Zu Weltruhm kam sie in den 1980er Jahren durch Konzerte und Ein-
spielungen mit den Berliner Philharmonikern, ebenfalls unter Herbert von Karajan. 
Als einer der markantesten Geiger der heutigen Zeit zählt Daniel Hope (*1974), der als Schü ler 
von Menuhin und Vertreter der zeitgenössischen Musik schon 4-facher ECHO-Preis träger 
geworden ist.
Vier Jahre jünger ist Vanessa Mae, die mit 3 Jahren Klavier und mit 5 Jahren Geige spielte. 
Mit 10 Jahren konzertierte sie mit dem London Symphonic Orchestra und ihr Repertoire 
reicht von der Klassik bis zum Pop, wobei sie dabei auch eine E­Geige benutzt. Bei der Wie-
dervereinigung China-Hongkong durfte sie als einzige Ausländerin auftreten.
Mit 6 Jahren hatte Hilary Hahn ihren 1. Auftritt und debutierte, zwölfjährig, mit dem Baltimore 
Symphonic Orchestra. Inzwischen brachte sie über 800 Konzerte, mit an die 150 Dirigenten, 
hinter sich. Ihr Debüt gab sie 1995 in Deutschland, zusammen mit dem Bayerischen­Rund­
funk­Symphonieorchester unter Lorin Maazel († 2014).
Erwähnt werden soll aber auch Deutschlands jüngste Professorin, Julia Fischer,  tätig an der 
Hochschule für Musik und Kunst in Frankfurt am Main.
Bleibt noch der zur Zeit Konzertsäle füllende Magnet, David Garrett, der mit 4 Jahren seine 
1. Violine bekam und bereits mit 14 Jahren einen Vertrag bei der Deutschen Grammophon 
in der Tasche hatte. Jehudi Menuhin bezeichnete ihn <als grössten Violinisten seiner Zeit> 
und seine legeren Auftritte, gepaart mit der Art seiner Spielweise in Bezug auf Technik und 
Virtuosität, sind jetzt schon Legende oder Kult. Moderne Popmusik ist bei ihm genauso zu 
Hause wie die Welt der klassischen Konzerte. Er schuf einen ganz persönlichen Stil mit der 
cross­over­Methode, bei der er in teilweise virtuoser Art klassische Stücke so verändert, 
dass er damit den zeitgenössischen Nerv trifft und so auch ein jüngeres Publikum in seinen 
Bann zieht. Besonders diese Art seines Geigenspiels unterscheidet ihn von seinen ebenfalls 
virtuos spielenden Kollegen.
Am Ende soll oder muss doch ein winziger Ausflug in die reine Unterhaltungsmusik gemacht 
werden, denn mit Helmut Zacharias (1920 - 2002), der sich durch seine ganz persönliche und 
charakteristische Spielweise den Ruf als Zaubergeiger erwarb, gab es in dieser Sparte einen 
Künstler, der selbst an die 450 eigene Titel komponiert und mehr als 14 Millionen Tonträger 
verkauft hat.
Hier soll nun der Überblick über berühmte und grossartige Geiger oder Violinisten enden, 
denn, wie eingangs erwähnt, könnte noch eine unerschöpfliche Anzahl hervorragender 
Künstler auf diesem Gebiet beschrieben werden. 
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2.5.3.2. Bratsche
Die Bezeichnung Bratsche stammt eigentlich aus dem Italienischen und ist abgeleitet von 
braccio = Arm und hat im heutigen Sprachgebrauch das Wort Viola eigentlich vergessen 
lassen. Frühformen gibt es seit etwa 1528, erwähnt bei M. Praetorius, der von einem Tenor­
instrument spricht und 1636 hiess es bei Mersenne Altinstrument. Zum Ende des 17. Jahrh. 
bauten dann schon die berühmtesten Geigenbauer der damaligen Zeit, wie die beiden Amati, 
Guaneri, Stradivari u.a, die sogen. Altinstrumente. Klangverbesserungen unternah men 
1855 in Paris J.­B. Vuillaume, 1876 in Würzburg K.A. Hörnlein oder 1901 in Linz Dessauer 
(Dessauer bratsche), eine, als Oktavgeige bezeichnete, Bratsche fertigte noch J. Reiter in 
Mittenwald. Obwohl das Instrument in der Rangliste der Violinen erst an 2. Stelle steht 
(amüsanter weise frozzeln sich Orchesterkollegen aus der Streicherbesetzung gerne mit 
den sogen. Akkordfüllern ist es doch erstaunlich, wie viele berühmte Komponisten dafür 
Stücke schrieben. Dabei spielt die Bratsche auch eine ganz besondere Rolle auf dem Gebiet 
der Kammermusik.
Im Orchester wurde die Bratsche seit dem 17. Jahrh. verwendet und als Komponisten 
erscheinen im 18. Jahrh., wie bei den Violinen, eine Flut angesehener Tonschöpfer, von 
denen auch wiederum nur auszugsweise Namen genannt werden können. Diese sind:
im 18. Jahrh. Bruni, Telemann, Haydn, Mozart, Ph. E.  Bach und sein Bruder J. Chr.  Bach, 
Vivaldi, Zelter, im 19. Jahrh. Mendelssohn, Hummel, Berlioz, R. Strauss und im 20. Jahrh. 
Hindemith, Milhaud, Honegger, Bartók, Kodály, Blacher. 
2.5.3.3. Violoncello
Um etwas über das Violoncello zu erfahren, führt der Weg wiederum zu Wikipedia und auch 
zu <www.uni-protokolle.de>. Bei Erstgenanntem erfährt man, dass das Violoncello nach 
1535 entstanden sein soll und als Generalbassinstrument benutzt wurde. Erstmals setzte es 
Antonio Vivaldi bei 27 Konzerten als Soloinstrument ein und Luigi Boccherini (1743 - 1805) 
schuf mehr als 40 Sonaten und 12 Konzerte. Auch J. S. Bach schrieb um 1720 u.a. <6 Suiten 
für Violoncello­Solo>. Etwa um 1770 bekam das Instrument seine Rolle als Kammermusik-
instru ment. Bei Beethoven schliesslich durfte das Cello auch schon Melodieführung über-
nehmen. Auf Grund seines wunderbar weichen und warmen Klanges reizte es viele Kom-
ponisten, dafür eigene Werke zu schaffen und so ist es nicht verwunderlich, dass ganz 
berühmte Musiker für dieses Instrument komponierten.
Eigentlich ist es fast selbstverständlich, dass die alten Geigenbauer auch das Violoncello 
herstellen konnten. Das waren in erster Linie auch die, bis in die heutige Zeit weltberühmten, 
Streichinstrumentenbaukünstler wie Andrea Amati, Antonio Stradivari, G. u. P. Guaneri u.a.
In die Reihe der herausragenden Komponisten für das Cello gehören (meiner Meinung 
nach) in jedem Fall:
Robert Schumann, Antonin Dvorák, Peter Tschaikowsky, Felix Mendelssohn­Bartoldy, 
Edward Elgar, Max Bruch, natürlich Ludwig van Beethoven und Johannes Brahms, ganz 
besonders auch Camille Saint­Saens. In der neueren Zeit waren es Komponisten wie 
Prokofjew, Penderecki und auch Ludoslawski, dazu die der 12-Ton-Ära Ernst Krenek oder 
Hans W. Henze, die ihr Komponistenherz für das Cello entdeckt hatten.
Aber auch der grosse Musicalkomponist Andrew Lloyd Webber schuf ein modernes Album 
für Celli (Variationen über ein Thema von Paganini) und, auf Grund seiner Ausdrucks kraft, 
spielt das Cello auch in der argentinischen Tangomusik mit eine Rolle.
Wie auch an anderen Stellen gehandhabt, soll zumindest auch hier eine kleine, repräsenta-
tive Auswahl an berühmten Cellisten aufgeführt werden. 
48
Dies sind, wiederum nach persönlicher Meinung, ohne dabei irgendwelche Wertungen 
vorzunehmen: Pablo Casals, Jaqueline du Pré, Nicolaus Harnoncourt, Yo Yo Ma, Mischa 
Maischki, Mstislaw Rostropowitsch, Heinrich Schiff, Boris Pergamentschikow, sogar der 
berühmte Dirigent Arturo Toscanini zählt zu den herausragenden Cellisten (Entnommen bei 
<www.uni-protokolle.de>).




Eigentlich ist das Klavier mit das jüngste, aber dafür vielseitigste Instrument. Im mehr als 
5000-jährigen Musikleben entstand es erst im letzten Zehntel dieser Zeit, aber für keines 
aller Instrumente wurde soviel komponiert wie für das Klavier. Ausschlaggebend dafür war 
sicher die Tatsache, dass es keinen Partner braucht, um eine komplett harmonische Musik 
zu erzeugen. Wenn man in die Sozialgeschichte des Klaviers bei Wikipedia geht, <dann  war 
es Bartolomeo Christofori, der für seinen Arbeitgeber Ferdinando de’ Medici das schon 
existierende Tasteninstrument so weiter entwickelte, dass man, je nach Anschlag, leise 
(piano) oder laute (forte) Töne erzeugen konnte>. Auf Grund der teueren Anschaffungs- 
und Wartungskosten konnten es sich nur der reiche Adel bezw. die Aristokratie leisten, ein 
Klavier zu besitzen. Das änderte sich im 19. und 20. Jahrh., denn das Bürgertum kam auch 
zu Wohlstand und konnte sich so ein Klavier leisten. Es wurde zur Mode, Klavierunterricht 
zu nehmen und das häusliche Klavierspiel wurde zu einem beliebten Hobby. Hatte man 
aber erkannt, dass das holde Töchterlein Begabung zeigte, dann war man auch bereit, dafür 
finanzielle Opfer zu bringen. Wenn man sich zurückversetzt in diese Zeit, gehörte es zum 
guten Ton, die Hausmusik zu pflegen, dabei spielte das Klavier die führende Rolle, egal ob 
solistisch, ob als Gesangsbegleitung, ob mit anderen Instrumenten, oder auch mit Part-
ner vierhändig. Kurzum, das Klavier beherrschte das Familienleben. Das änderte sich, als 
es plötzlich den Phonograph gab und in den 20-er Jahren das Radio auftauchte. Zu allem 
Unglück brachte der verlorene Krieg die Rezession, das Geld fehlte, die Pianos wurden nicht 
mehr gekauft und so mancher Klavierbauer musste aufgeben.
Nach dem 2. Weltkrieg, als sich alles wieder erholt hatte, schlug die Technik zu, an Stelle des 
Klaviers rückten in den 60/70­er Jahren das Keyboard und das E­Piano. Letzteres machte 
in den Hotels, Bars, Gaststätten Karriere, während das Keyboard im häuslichen Bereich 
zum bequemen Instrument wurde. Die Technik wurde so ausgefeilt, dass damit ganze 
Orchesterklänge oder Rhythmusvariationen und sogar mit einem einzigen Finger ein gan-
zer Akkordklang erzeugt werden können. Damit wurde einerseits die Kultur des echten Kla-
vierspiels etwas vernachlässigt, andererseits kam aber wieder eine neue Gruppe Menschen 
zur Musik, weil alles so einfach war und die lange Zeit des Übens überflüssig wurde. Aber, 
und das stimmt zuversichtlich, es gibt in der heutigen Zeit wieder einen Boom zum Klavier-
spiel, davon zeugen auch die weltweiten Klavierwettbewerbe für den Nachwuchs und die 
jungen Künst ler. Hier steht, für mich als Beispiel unter vielen, die Klavierolympiade in Bad 
Kissingen, die alljährlich mit hoffungsvollen Nachwuchskünstlern aus den verschiedensten 
Ländern durch Sponsoring aufgeführt wird.
Nach diesem kleinen Ausflug soll aber wieder der Weg zum Klavier, zu seinen Komponisten 
und Meistern führen, denn, wie eingangs erwähnt, gibt es für kein anderes Instrument 
einen solchen Fundus an unvergänglicher Klavierliteratur.
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2.6.1.2. Berühmte Klavierkomponisten und Pianisten
(Dieser Abschnitt ist aufgebaut auf <Reclams Klaviermusikführer, Band 1, herausgegeben 
von Werner Oehlmann, unter Mitarbeit von Christiane Bernsdorff­Engelbrecht>).
Lässt man die ganz frühe Zeit der Klaviervorgänger aussen vor, dann sollte man aber mit 
Johann Jacob Froberger (1616 - 1967) auf S. 107 beginnen. Mit ihm <erwuchs der süddeut­
schen Klaviermusik der überragende Meister, der die deutsche Klaviersuite schuf und damit 
für eine ganze Komponistengereration bis hin zu Bach und Händel richtungsweisend wurde 
>.
Natürlich entwickelten sich aus der Virginalmusik in England, aus der Clavecinmusik in 
Frank reich und Spanien ebenfalls berühmte Künstler, doch würde dies den Rahmen spren-
gen, deshalb führt der Weg gleich zu J. S. Bach (1685 - 1750) und seine Klavierwerke <sind 
neben denen Mozarts und Beethovens der wertvollste Bestand aller Klaviermusik über­
haupt> (S. 150).
Unübersehbar sein musikalisches Werk, Litaneien gleich die Aufzählungen, wie Fantasien 
und Fugen, Präludien und Partiten, Suiten und Toccaten, Sinfonien und Sonaten, grosse 
Konzerte, das zweiteilige Wohltemperierte Klavier, und-und-und. Nicht umsonst soll Beet­ 
hoven gesagt haben: <Er sollte nicht Bach, sondern M e e r heissen>.
Auch Bachs Söhne, Karl Philipp Emanuel, Johann Christian, Johann Christoph Friedrich, 
Wilhelm Friedemann, waren berühmte Komponisten, die allerdings immer im Schatten des 
einzigartigen Vaters standen.
Der nächste grosse Komponist: Georg Friedrich Händel (1865 - 1759), der allerdings mehr im 
orchestralen Bereich komponierte, aber trotzdem unvergängliche Klavierwerke hinterliess.
Aus Italien stammte Domenico Scarlatti (1685 - 1757), der 25 Jahre lang am spanischen 
Königshof tätig war und über 500 Stücke in den verschiedensten Ausführungen hinterlas-
sen hat.
Den Wechsel zur Klassik unternahm als Erster Joseph Haydn (1732 - 1809), der neben seinen 
mehr als 100 Symphonien eine Flut von Klaviersonaten, elf Klavierkonzerten und einiges 
mehr komponierte.
Wolfgang Amadeus Mozart (1756 - 1791) zählt zu den schöpferischsten Komponisten der 
Klaviermusik. Im Köchelverzeichnis stehen 102 Klavierkompositionen, davon allein 23 Kon-
zerte und 25 Sonaten, dazu noch Fantasien und Variationen, Rondos, Fugen u. a.
Johann Nepomuk Hummel (1778 - 1837), ein Schüler Mozarts, der dessen Technik in Richtung 
Romantik weiter entwickelt und erweitert hat, <so dass er etwa auf der Mitte einer Linie 
steht, die von Mozart zu Chopin führt, ohne aber Beethoven zu berühren > (S.  609). Die Viel-
zahl seiner Werke umfasst u. a. Sonaten, Serenaden, Fugen und hauptsächlich Konzerte.
Nun bei Ludwig van Beethoven (1770 - 1827) angelangt, der <schon in jungen Jahren als 
Impro visator am Klavier durch das Ausschweifende seiner Empfindungen, durch die 
Gewalt samkeit seiner Modulationen, durch die extremen Kontraste seiner Dynamik, die 
Hörer rührte und erschütterte> (S. 620). Seine Klavierkompositionen sind von einer unglaub-
lichen Üppigkeit und wenn man Beethoven ab und zu als eine wenig zugängliche Persön-
lichkeit schildert, dann mag man nicht glauben, dass er neben vielen anderen, mit einer 
wunderbaren Feinfühligkeit komponierten Stücken das Stück <An Elise> geschrieben hat, 
das zu einem Lieblingsstück für jeden Klavierspieler geworden ist, unabhängig von dessen 
Fähigkeit oder Können. Damit war schon die Türe zur Romantik geöffnet. 
Diese, im Verhältnis zu den folgenden Komponisten, doch etwas üppigere Ausführung soll 
nur die Bedeutung der Beschriebenen in der Geschichte der Klaviermusik hervorheben, 
ohne damit Grösse, Können und Künstlertum der nun folgenden Komponisten irgendwie 
zu schmälern.
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Auch hier möchte ich es bei minimalen Ausführungen belassen und beginne mit Franz 
Schu bert (1787 - 1818), den man auch als Begründer der Romantik bezeichnet.
Robert Schumann (1810 - 1856) der mit seiner <Träumerei> täglich weltweit präsent ist.
Franz Liszt (1811 - 1886) gilt u. a. als Erfinder der Konzertparaphrasen.
Johannes Brahms (1833 - 1897), in der 2. Hälfte des 19. Jahrh. herausragend in Europa.
Frédéric Chopin (1810 - 1849), Klavierstücke in 3-stelliger Zahl, Polens Aushängeschild.
Die hier Genannten sind Schöpfer von bedeutender Klaviermusik des 19. Jahrhunderts, 
von Romantik geprägt, die dann durch Claude Debussy und Maurice Ravel in die Welt des 
Impressionismus geführt wurde. 
Natürlich wurde und wird weiterhin für das Klavier komponiert, aber übertroffen wurden 
die Werke (so meine Meinung) der hier aufgeführten Komponisten von niemand mehr.
Trotzdem verdienen Alexander Scriabin (1872 - 1915) und Sergei Rachmaninow (1873 - 1943) 
auch noch in die Galerie der besonderen Klaviermusikkomponisten aufgenommen zu 
werden.
Genauso unerschöpflich wie die Klavierkomponisten sind auch die Interpreten und es ist 
schwer, auch hier eine halbwegs gerechte Mischung zu erreichen.
Auf Grund der Tradition der Klaviermusik halte ich es auch hier für nötig, in die Vergangen-
heit einzudringen und dabei erscheinen so klingende Namen wie:
Muzio Clementi (1752 - 1832), Carl Zerny (1791 - 1857), Frédéric Chopin (1810-1849), Franz Liszt 
(1811 - 1896), Hans von Bülow (1830 - 1894), dann schon in unsere Zeit einwirkend: Artur 
Rubin stein (1887 - 1982), Elly Ney (1882 - 1968), Wilhelm Kempff (1895 - 1991), Stefan Askenase 
(1896 - 1985), Vladimir Horowitz (1903 - 1989), Swatoslaw Richter (1915 - 1997). 
Inzwischen hat sich eine ganz neue Generation hervorragender Pianisten herausgebildet, 
alle schon im 20.Jahrh. geboren:
Alfred Brendel (*1931), Christoph Eschenbach (*1940), Bruno Leonardo Gelber (*1941), Jus­
tus Frantz (*1944), Grigori Sokolov (*1950), Andras Schiff (*1953), Krystian Zimerman (*1956), 
Hélène Grimaud (*1969), Evgeny Kissin (*1971), Arcadi Volodos (*1972), und letztendlich der 




Wenn auch in der heutigen Zeit, die, gerade auf musikalischem Gebiet, geprägt ist von 
wirtschaftlichem Interesse, die Orgelmusik nur einen verhältnismässig kleinen Liebhaber-
kreis umfasst, so gehört dieses Instrument doch mit zu den wichtigsten Errungenschaften 
in der Instrumentenentwicklung. 
An vorangegangener Stelle, unter B) 4. 2.Instrumente z. Blasen, wurde schon die Urform 
einer Orgel (Hydraulos) erwähnt, die in der damaligen Zeit, noch mit Wasser betrieben, bei 
den Römern sehr beliebt war. Nachdem der Ausgangspunkt die Panflöte war, die ja durch 
Anblasen Töne erzeugte, war es eigentlich logisch, dies auch bei der Orgel zu versuchen.
Bei: Die Musik, 1000 Jahre illustrierte Musikgeschichte, Vorwort Karl Böhm, Christian Verlag, 
copyright 1979, engl. Original Ausgabe by Harrow House Editions Lim., London steht auf S.42 
u. a. <um die Mitte des 10. Jahrhunderts konnte sich die berühmte Orgel von Winchester 
bereits ihrer vierhundert Pfeifen rühmen, es waren siebzig Mann nötig um den Balg zu betä­
tigen und zwei Spieler. Zu dieser Zeit hatten die Orgeln noch keine Klaviatur, diese wurden 
erst im folgenden Jahrhundert entwickelt und ausgebaut>.
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An gleicher Stelle erfährt man, dass <die grösste Orgel, die je gebaut wurde, in der Atlantic 
City Congress Hall in New Jersey (USA) steht >. Sie hat sieben Manuale und mehr als 30.000 
Pfeifen.
Die grösste Kirchenorgel der Welt steht im Passauer Dom. <Fünf Einzelwerke, neben der 
Pedalklaviatur fünf Manuale, 17.000 Pfeifen und 218 Register. Alle 19 Magazinbälge sind not-
wendig, um die nötige Luftzufuhr zu liefern>.
Die grösste Freiluftorgel wurde von der Orgelbau­Firma­Hey/Ostheim i.d.Rhön gebaut, 
anlässlich der EXPO 2012 in Korea. Mehr über Orgelbauer folgt noch unter: C) 3.6.3. Orgel-
bauer.
2.6.2.2. Berühmte Orgelkomponisten und Organisten
Auch in Bezug auf Komponisten und Organisten sollen ein paar gezielte Aussagen getrof- 
fen werden:
Bis in die heutige Zeit haben sich Namen und Werke berühmter Organisten und Komponis-
ten erhalten und bei den vielen, immer noch veranstalteten Orgelkonzerten erklingen deren 
Werke und rufen dabei auch die Namen dieser Komponisten immer wieder in Erinnerung. 
Wenn man im 16.Jahrhundert beginnt, dann liest man folgende Namen:
John Bull (1562 - 1628), Jan Seelinck (1562 - 1621), Hans Leo Hassler (1564 - 1612), Girolamo 
Frescobaldi (1583 - 1643), Samuel Scheidt (1587 - 1654), Joh. Jacob Froberger (1616 - 1667), 
Dietrich Buxtehude (1637 - 1707), Johann Pachelbel (1653 - 1706), Henry Purcell (1659 - 1695). 
Dann ein Sprung zu: César Franck (1822 - 1890), Marco E. Bossi (1861 - 1925), Johann Wage­
naar (1862 - 1941), Charles Tournemire (1879 - 1939).
Einer der prominentesten Organisten im letzten Jahrhundert war auch Albert Schweitzer 
(1875 - 1965), und in diesem Zusammenhang sollen noch Marcel Dupré (1886 - 1971), Helmut 
Walcha (1907 - 1991) und Olivier Messiaen (1908 - 1992) erwähnt werden.
Gegenwärtig gibt es auch eine Fülle von berühmten, noch lebenden Organisten, die auch 
wiederum nur beispielhaft aufgeführt werden können:
Daniel Roth (*1942), Ton Koopman (*1944), Wolfgang Rübsam (*1946), Clemens Schnorr (*1946), 
Reinhard Kapp (*1947), Naji Hakim (*1955), Olivier Latry (*1962), Cameron Carpenter (*1981) 
und der ARD­Preisträger für Orgel 2011, der aus Österreich stammende Michael Schöck (*1985). 
Obwohl damit die Reihe dieser herausragenden Organisten sicher nicht ausgeschöpft ist, 
möchte ich es, wie bisher üblich, bei diesen Persönlichkeiten belassen.
Als Königin der Instrumente brauchte die Orgel auch entsprechende Schöpfer und der 
eigent lich berühmteste wurde Gottfried Silbermann (1683 - 1753) zusammen mit seinem 
Bruder Andreas (1678 - 1734) und dessen Sohn Johann Andreas (1712 - 1783). Gottfried 
Silber mann baute ca. 50 Orgeln, wobei seine grösste im Freiberger Dom entstand. 1945 
wurden unter anderem die Orgel in der Frauenkirche Dresden und ein Jahr früher 1944, die 
Orgel in Villingen durch Bombenangriffe zerstört.
Ebenfalls grösste Berühmtheit erlangte Arp Schnitger (1648 - 1719), dessen grösste Orgel in 
der St. Nikolai-Kirche in Hamburg steht, gefolgt von der Michaelskirche in Zwolle (Holland) 
und der St. Johannis-Kirche ein Magdeburg.
Eine etwas tragische Figur war Carl Eduard Schubert (1830 - 1900), der u. v. a. die Orgel in 
der Marienberger Kirche baute, deren Klang als einer der schönsten des 19. Jahrh. galt.
Hier kann auch eimal eine Preisangabe gemacht werden (wikipedia): <An Stelle von veran­
schlagten 6.200 Talern kostete die Orgel letztendlich 12.663 Taler>.
Eine heute noch existierende Orgelbaufirma ist die Fa. Jemlich Orgelbau Dresden GmbH, 
die seit 1882 Orgeln baut und zur Zeit ca. 23 Mitarbeiter beschäftigt.
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2.7. Erfindung elektronischer Tonerzeuger
2.7.1. Theremin
(Vgl.:   http://de.wikipedia.org./wiki/Theremin#Vorgeschicht.2C_Erfindung_und_erste_Pr.C3.
A4sentation)
Das erste Instrument, bei dem Töne durch Elektrik erzeugt wurden, ist das Theremin, das 
seinen Namen durch seinen Erfinder, den Physikprofessor Lew Sergejewitsch Termen, 
(nannte sich im Westen: Theremin) erhielt und das er 1919 entwickelte. Anfänglich war das 
Instrument mit Röhrenoszillatoren ausgestattet und der Klang bestand zunächst aus fast 
reinen Sinustönen.
Über die Funktionsweise steht bei Wikipedia: <Es ist das einzige verbreitete Musikinstru­
ment, das berührungslos gespielt wird und dabei direkt Töne erzeugt …/… Beim Theremin 
beeinflusst die elektrische Kapazität des menschlichen Körpers ein elektromagnetisches 
Feld. Dabei beeinflusst die Position der Hände gegenüber zwei Elektroden („Antennen”) die 
Stärke der Veränderung. Die sich ändernde Schwingung des Feldes wird verstärkt und als 
Ton über einen Lautsprecher ausgegeben>. Zur Spielweise heisst es: <Das Theremin wird 
durch den Abstand beider Hände zu zwei Antennen berührungsfrei gespielt, wobei eine 
Hand die Tonhöhe, die andere die Lautstärke verändert …/… Der Einflussbereich auf die Ton­
höhe beträgt etwa 40 bis 50 Zentimeter um die Antenne herum, was bedeutet, dass auch 
der Arm und der Körper des Spielers den Ton beeinflussen kann>.
Über den Klang des Instruments heisst es: <Der Sound des Theremins erinnert manche 
an eine fragile Frauenstimme, klingt aber generell deutlich anders als andere Instrumente. 
Zuhörer und Rezensenten beschreiben ihn oft als fragil, außerweltlich, unheimlich oder 
geisterhaft >. 
Anfang der 20-er Jahre unternahm Termen, zusammen mit dem musikalischen Wunderkind 
Clara Rockmore, Aufsehen erregende Konzertreisen durch Europa, stellte 1927 sein Instru-
ment in Deutschland vor, um dann nach Amerika zu reisen. Dort erhielt er 1928 ein Patent 
und die Fa. RCA baute dieses Instrument, das aber kein Kassenschlager wurde. <…statt 
mehrerer Tausend waren es nur ca. 500 verkaufte Theremine>.
Obwohl das Theremin zu seiner Zeit einen revolutionären Charakter hatte, konnte es sich im 
Konzertbereich nicht durchsetzen, dafür fand es seinen Weg in die Filmwelt und bereits 1931 
schrieb Dmitri Schostakowitsch Theremin­Musik für den sowjetischen Film <ODNA> und 
für den Dokumentarfilm <Komsomol­Förderer der Elektrifizierung> war es Gawriil Popow, 
der das Theremin für seine Musik benutzte.
1932 wurde in Paris eine Thereminaufführung zum Spektakel mit Polizeieinsatz wegen zu 
grossem Publikumsandrang, in der Carnegie Hall in New York wurden bei einem Electrical 
Symphony-Versuch sechzehn Theremine zusammen mit ähnlichen Instrumenten einge-
setzt, um dem Publikum zu imponieren. Die Weltwirtschaftskrise und später der 2. Welt­
krieg bedeuteten das vorübergehende Aus des Theremin in den Konzertsälen.
Dafür entdeckte man die Wirkung von Thereminmusik im Kino: 
1933 erklang es beim Soundtrack in dem Film <King Kong und die weisse Frau>, ebenso 
1935 in <Frankensteins Braut>. 1945 gab es einen OSCAR für die Filmmusik von Miklós Rósza 
in dem Spielfilm <Spellbound> (auf deutsch: Ich kämpfe um dich). Als Thereminspieler 
fungierte seinerzeit Samuel Hoffmann (ursprünglich Arzt), der auch bei anderen Sciene- 
Fiction-Soundtracks in Aktion war. Eine ungewöhnliche Anerkennung fand sein Album 
<Music Out Of The Moon>, es flog Jahre später mit Apollo 11 auf den Mond. 
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Auch nach dem 2. Weltkrieg behauptete das Theremin seine Sonderstellung in der Kino welt:
In <Das Ding aus einer Anderen Welt (1951)> steht das Theremin für das Unheimliche oder 
das Bedrohliche aus dem Ausserirdischen. In <Gefahr aus dem Weltall> teilten sich drei 
Komponisten den Sound-Track, nämlich Irving Gertz, Henry Mancini u. Herman Stein.
Dass mit dem Instrument nicht nur Furcht erregendes gespielt werden konnte, war in dem 
1957 entstandenen Film <The Delicate Delinquent> von Frank Tashlin zu hören, bei dem 
Jerry Lewis, Amerikas berühmtester Komiker seiner Zeit, die Hauptrolle spielte.
Mit dem Entstehen der Fernsehwelt hielt auch hier, natürlich wieder in den Science­Fiction­
Filmen, das Theremin Einzug und wurde bevorzugt eingesetzt bei Serien wie <Outer Limits­ 
Die unbekannte Dimension> oder im Soundtrack von <Verschollen zwischen fremden Wel­
ten>.
Weitere Sound-Tracks sind bspsw. zu finden in den Filmen:
<Ed Wood (1994)>, Komponist Howard Shore, Einspielung Lydia Kavina, Mars Attacks (1996) 
<Charly und der Schokoladenmann (2005)> von Danny Elfmann und die ganze Skala des 
There mintonumfanges nutzt der Komponist Clint Mansell in seinem Film <11 : 14>.
Natürlich kam auch das Fernsehen nicht am Theremin vorbei und als ein repräsentives 
Beispiel sei hier die englische Krimiserie <Midsommers Murders (=  Inspector Barnaby)> 
genannt, Thereminspielerin ist hier Celia Sheen. 
Aber auch auf der Musiktheaterbühne ist das Theremin zu hören, so bei John Neumeiers 
Ballett <Die kleine Meerjungfrau>, oder in der Oper <Bählamms Fest > von Olga Neuwirth. 
Tom Waits nutzt in seinen Musiktheaterstücken wie z. Bsp. Alice das Theremin sowohl 
solistisch als auch im Orchester integriert. 
Trotz allem führt das Theremin ein gewisses Schattendasein im Vergleich zu anderen Instru-
menten in Bezug auf Musizieren, obwohl das Interesse, auch, oder speziell auf dem Gebiet 
der Popmusik, zugenommen hat. Sting z. Bsp. spielte auf seiner Tournee 2010 bei dem Titel 
<Moon Over Bourbon Street > (CD Live In Berlin) – auf einem Theremin. Die Palette könnte 
noch wesentlich weiter geführt werden, aber die aufgezählten Beispiele dürften das Einsatz-
gebiet dieses ersten elektronischen Instrumentes umfasst haben.
In Bezug auf Thereminkünstler steht an erster Stelle die bereits im Abschnitt zuvor genannte 
Clara Rockmore, <die auch als „Hohepriesterin des Theremins” bezeich net wurde>. Sie 
<inszenierte ihre Aufritte als seanceartige Veranstaltungen, in denen sie mit grosser Virtu­
osität ein vergleichsweise konventionelles Programm (mit Werken von Strawinski, Ravel, 
Tschaikowski) spielte>. Doch es geht noch weiter:
Wenn man, im Gegensatz zur westeuropäischen Welt, in der Sowjetunion der modernen 
Musik mehr oder weniger ablehnend gegenüber stand, so gab es dort doch mit Konstantin 
Kowalski einen Künstler, der, 1920 beginnend, im Laufe seiner Karriere mehr als 3000 There-
min konzerte gab und zu einer herausragenden Persönlichkeit wurde. 
Als Kowalski Anfang der 80er Jahre starb, trat an seine Stelle Lydia Kavina, eine Gross- 
nichte von Termen, die das, nach der Perestroika in Russland zwischenzeitlich vernach-
lässigte Theremin wieder in das Bewusstsein der Öffentlichkeit führte und das von Brian 
Eno 1988 komponierte Stück <For Her Atoms > aufnahm. Inzwischen entwickelte sich Lydia 
Kavina zur absolut führenden Virtuosin und auf ihrer Veröffentlichung 1999 <Music From 
The Ether> spielte sie Thereminmusik aus den 1930er und 1990er Jahren ein.
Neben Lydia Kavina hatte sich eine zweite Berühmtheit etabliert, Lucie Bigelow­Rosen, die 
es sich, dank der finanziellen Unterstützung durch ihren Ehemann (Bankier), leisten konnte, 
sogar Auftragskompositionen zu vergeben. 
54
Sie schaffte es sogar, im Olympiajahr 1936 in München zu gastieren, obwohl das Theremin 
bei den Nazis als jüdisch verschrieen war. Einen hohen Bekanntheitsgrad hatte auch die 
Kavina-Schülerin Barbara Buchholz (1959 - 2012) mit einem breiten Einsatzspektrum (u.a. 
Jazz) und die inzwischen zu einer Berühmtheit gewordene Dorit Chrysler (1966), die seit 
2000 mit Popmusik und Experimentalkompositonen arbeitet, gehört mit zu den führen-
den Thereminkünstlern. Soviel zu den Thereminkünstlern, bei denen es, genau wie in den 
anderen Sparten, ebenfalls noch andere und sicher auch gleichwertige Künstler gibt.
Auch für die Komponistennennung gilt das gleiche Prinzip für mich und neben den bereits 
Genannten sollen noch beispielhaft, jeweils mit einem Werk, erwähnt werden: 
Joseph Schillinger (1st Airphonic Suite, 1929 Ohio),
Edgar Varese (Ecuatorial) oder der Australier
Percy Grainger (Statement For Free Music, in graphischer Notation) und noch
Christian Wolff (Exercise 2). 
2.7.2. Weiterentwicklung bis zum Synthesizer
(Vgl.: http://de.wikipedia.org/wiki/Moog_Music)
Natürlich blieb die Entwicklung elektronischer Instrumente nicht stehen und sie näherten 
sich in der Handhabung mehr den herkömmlichen Instrumenten an.
1927 entwickelte René Bertrand, ein Freund von Edgar Varese, das „Dynaphone”,
1929 stellte die Fa. Koch & Sterzel, Leipzig, das „Aetherophon” her,
1930 gab es das „Trautonium” und Jörg Mager entwickelte das „Spärophon.”
Oft wurde das Theremin durch ein bereits 1923 entstandenes Gerät, das „Ondes Marte­ 
not” ersetzt, das inzwischen mit einer Klaviatur ausgestattet war. Termen dachte neben 
der Klangerzeugung auch an optische Effekte, aber verfolgte diesen Gedanken nicht weiter. 
Dafür waren aber Konstantin Kowalski und Lew Koroljew umso erfindungsreicher.
Zwischen den Jahren 1972 und 1976 schufen sie ein Theremin, das, mit Transistoren 
arbei tend, ein Fusspedal für die Lautstärke hatte, es konnten verschiedene Klangfarben 
eingestellt werden und für die linke Hand gab es verschiedene Knöpfe, um Triller oder Stak­
kati zu er zeu gen. Dieses Instrument war wiederum auch die Ausgangsbasis für andere Tüft-
ler, um andere Instrumente zu entwickeln, so z. Bsp. das Termenova, ein, von Leila Hasan 
konstruiertes, mit Laserstrahlen funktionierendes Instrument, das aber keine grosse Bedeu-
tung erlangte. Eine absolute Schlüsselstellung erlangte der 1934 geborene Amerikaner 
Robert Moog, der zu Beginn seiner Basteleien das Theremin von Vakuumröhren auf die 
neue Transistortechnik umstellte. Als Physiker und mit immer wieder neuen Erkenntnissen 
entwickelte er, unter Mitwirkung des Komponisten Herbert Deutsch, neue Module. Es ent-
stand der erste Synthesizer. Moog war gerade 29 Jahre alt und die Musikwelt hatte ihre 
Revolution. (Mehr darüber steht unter: C) 3.8. Hersteller von elektronischen Instrumenten.)
Bisher nie gekannte Klänge oder Geräusche konnten erzielt werden, in dem man elektri- 
sche Schwingungen erzeugte und auch veränderte. Letztendlich konnte der Moog­Synthe­ 
sizer ein ganzes Orchester ersetzen und auf dem Album <Switched on Bach > demonstrierte 
dies 1969 der Keyboarder Wendy Carlos und bekam dafür einen OSCAR. 
Anfangs sperrig, wurde das Instrument, das im Anfangsstadium nur Studiocharakter hatte, 
immer kleiner, es gab und gibt nunmehr Minimoogs oder sogar Micromoogs.
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Prominente Moog-Synthesizer-Benutzer waren u. a. auch die BEATLES (Abbey Road), Frank 
Zappa, Stevie Wonder, die Rolling Stones, Pink Floyd, oder die deutsche Gruppe Kraftwerk 
und, um auch in der Filmwelt ein Beispiel aufzuführen, war es meist ein Moog, auf dem die 
Soundtracks der schaurigen Klänge produziert wurden.
Als im Jahr 2005 Robert Moog verstarb, hatte er die Welt der elektronischen Musik verändert 
und zukunftsentscheidend geprägt. Besondere und ungewöhnliche Ehrungen, wie z. Bsp. 
2001 den inoffiziellen <Nobelpreis für Musik> zeugen auch im Nachhinein von seiner Bedeu-
tung. In Bezug auf seine Instrumentenherstellung oder die von Mitkonkurrenten steht noch 
mehr an späterer Stelle unter: C) 3.8. Hersteller von elektronischen Instrumenten.
2.7.3. Musikerzeugung durch Körperbewegung
Um auf einem Theremin Töne erzielen zu können, brauchte man die Bewegungen der Hände 
bezw. Arme. Eine völlig andere Art der Musikerzeugung, nämlich das Bewegen des ganzen 
Körpers, ist durch eine neuartige Methode entstanden, die eigentlich aus dem Videospiel­
bereich kommt. Unter dem Namen Kinect verbirgt sich lt. Wikipedia <eine Hardware zur 
Steuerung der Videospielkonsole Xbox 360, die seit 2009 verkauft wird. Kinect wurde von 
Microsoft zusammen mit der Firma PrimeSense entwickelt. Spieler können damit anstatt 
mittels herkömmlicher Gamepads allein durch Körperbewegungen die Software bedienen. 
…/… Diese neue Art der Steuerung wird durch eine Kombination von PrimeSense­Tiefen­
sensor 3D­Mikrofon, Farbkamera und Software ermöglicht. Durch Bewegungen sowie 
Sprache wird ein Spiel gesteuert>. Bill Gates übernahm dieses Prinzip und bis Februar 2013 
waren bereits 24 Millionen Stück verkauft.
Die Fa. NAGUAL SOUNDS entwickelte das System noch weiter und mit einer Kombination 
aus: Kinec­Kamera + PC oder einer XBOX und der Software Nagual Dance ist es möglich, 
durch Körperbewegungen Musik zu erzeugen. (http://www.medianet-bb.de/EN/Medianet_
Member/Nagual-Sounds-UG-/). Bei der Werbung heisst es:<Bei NAGUAL DANCE tanzt du 
nicht mehr zur Musik, sondern die Musik wird erst durch deinen Tanz erschaffen …/… Erlebe 
deinen Körper als Musikinstrument …/… Sei Komponist, DJ, Dirigent und Orchester in einer 
Person>. Nicht nur im Fernsehen, sondern auch auf der MIDEM 2014 in Cannes wurde das 
System vorgeführt und dort ausgezeichnet.
Scherzhafterweise könnte man nun eine Verbindung in die Urzeit herstellen, nur mit dem 




<Musik und Musikinstrumente haben nicht nur eine wichtige kulturelle, bildende und 
gesellschaftliche Funktion. Sie sind auch von beachtlicher wirtschaftlicher Bedeutung. Der 
Umsatz zur Kultur­ und Kreativwirtschaft zählenden Musikbranche in Deutschland lag im 
Jahr 2011 bei rd. 6,5 Milliarden Euro. 13.900 Unternehmen und 46.900 Erwerbstätige sind 
in diesem Bereich tätig. Der Umsatzanteil der Musikinstrumenten­ und Musikequipment­
branche wuchs in den vergangenen Jahren beachtlich und trägt zu einem erheblichen Teil 
zur Bedeutung der Musikwirtschaft bei>, so argumentiert der Parlamentarische Staats-
sekretär beim Bundesminister für Wirtschaft und Technologie, Hans­Joachim Otto, in sei nem 
Gastbeitrag im Jahrbuch der Musikinstrumenten­ und Musikequipmentbranche 2011/2012 
(Kap.1, S. 8). 
Bevor die Herstellung von Musikinstrumenten in grösserem Stil oder gar serienmäßig 
begann, hatten sich viele Künstler ihre Instrumente selbst gebaut.
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Zur Herstellung von Violinen in Deutschland ein kleiner Schritt zurück:
Im 17. Jahrhundert emigrierten aus Glaubensgründen u.a. auch Geigenmacher aus Graslitz 
nach Markneukirchen und Klingenthal.
Unter <http://www.vogtlandkreis.de/shownews.php?id=644 > steht:
<Zwölf „ehrbare und kunstreiche“ Geigenmacher aus Markneukirchen bekamen am 6. März 
1677 für ihre Innungsartikel die kurfürstlich­sächsische Bestätigung und begründeten damit 
die erste Instrumentenbauerinnung in Deutschland>. Weiter ist nachzulesen, dass nach 1850 
<die gesamte Musikinstrumentenherstellung weltweite Bedeutung> erlangte und <bereits 
in der zweiten Hälfte des 18.Jahrh. konnte man in Markneukirchen sämtliche Orchester­
instru mente kaufen> samt Zubehör.
<100 Jahre nach der Gründung der ersten Geigenmacherinnung gründeten die Saiten­
macher 1777 eine eigene Innung >, ebenfalls die erste in Deutschland.
In der heutigen Zeit <offerieren etwa 115 Betriebe mit weit über 1000 Beschäftigten den 
bedeutendsten Standort des Musikinstrumentenbaus in Europa>. Das Musikinstrumenten-
museum Markneukirchen zeigt rd. 3000 Musikinstrumente mit Ergänzungen aus <dem 
Fernen Osten, dem Orient, aus Afrika und Südamerika>.
Diese Ausführungen sollen stellvertretend für die Tradition der Musikinstrumentenherstel-
lung stehen, die sicher vielerorts und auch in diesen Zeiträumen entstanden sind.
In der heutigen Zeit, in der eine Vielzahl von Instrumentenbauern, entweder gewerbs mässig 
als Firma oder als Idealisten präsent sind, soll nun der Versuch unternommen werden, einen 
möglichst repräsentativen Streifzug durch die Herstellung der verschiedenen Instrumen-
tengattungen  durchzuführen und was alles damit zusammenhängt.
Doch vorher noch ein Überblick über die in der Bundesrepublik zum Zeitpunkt von 1980 in 
den Privathaushalten vorhandenen Instrumente. Dies waren etwa:
<9.300.000 Flöten ­ 8.400.000 Mundharmonikas (Melodikas) ­ 3.800.00 Gitarren ­ 2.200.000 
Akkordeons ­ und 1.600.000 Klaviere oder Flügel. Dass nur etwa 2 % der Bevölkerung täglich 
musizieren und 78 % überhaupt nie>, ist eine interessante Nebenbemerkung (aus: http://
de.wikipedia.org/wiki/Klavierbau Hersteller.)
Nun zum eigentlichen Thema der Instrumentenherstellung. Um ein authentisches Bild zu 
bekommen, wurden von mir Angaben des BUNDES DEUTSCHER MUSIKINSTRUMENTEN-
HER STELLER - BDMH (www.musikinstrumente.org/) verwendet, die jeweils die verschie-
denen Gattungen betreffend, wobei zu berücksichtigen ist, dass Angaben über Umsätze 
oder Bilanzen nur gegen Zahlung von Gebühren (bezw. nur für Mitglieder) möglich gewe-
sen wären.




Der BDMH weist 11 Firmen für den Bau von Holzblasinstrumenten und 13 Zulieferfirmen 
aus
Der Weg führt zuerst wieder nach Markneukirchen zur Buffet Group Germany GmbH (Buffet 
Crampon, J. Keilwerth, W. Schreiber), die 2012 mit B&S GmbH, ebenfalls Markneukirchen 
fusionierte und zum weltweit drittgrössten Markt anschwoll. 50 % der 750 Mitarbeiter 
arbeiten in Deutschland und stellen mehr als 50.000 Instrumente jährlich her.
Weltmarktführend für das Instrument Oboe bezeichnet sich die Fa. Wenzel Meinl GmbH 
Geretsried (Melton, Meinl, Weston), die unter 1. 2. Blechblasinstrumente noch einmal in 
Erscheinung treten wird.
57
Eine bedeutende Stellung nimmt auch die Fa. Gundram Wolf Holzblasinstrumente GmbH & 
Co. KG, Kronach, ein und erwähnenswert soll auch die Fa. Rudolf Walter & Co Holzblasinstru­




Der BDMH weist hier 14 Hersteller für Blechblasinstrumente und 9 Zulieferfirmen aus.
Nicht nur bei Holzblas-, sondern auch auf dem Gebiet der Metallblechblasinstrumente zählt 
die fusionierte Firmengruppe von Buffon Group und B&S zu den führenden Herstellern von 
Blechblasinstrumenten.
Eine mehrfach ausgezeichnete Firma ist die 1948 gegründete Fa. Kühnl & Hoyer, Markt 
Erbach (u.a. Deutscher Musikinstrumentenpreis), die mit mehr als 140 Produktionstypen als 
Hochburg für das Instrumentenangebot gilt.
MIRAPHONE e G (gegr. 1946), Waldkraiburg, zählt mit ca 100 Mitarbeitern zu den weltweit 
führenden Herstellern von Metallinstrumenten.
Als Einzelkämpfer auf dem Riesenmarkt zählt Ulrich Pfreimbtner, Künzing, der sein System 
für Drehventile zum Patent angemeldet hat, ebenso der Idealist Franz Straub, Wangen­
Primis weiler, bekannt für seine Trompeten.
Eine Sonderstellung nimmt die Fa. Friedbert Syhre, Leipzig ein, hier wurde unter Mithilfe 
von Prof. Ludwig Güttler und Prof. Peter Damm seit 1976 ein neues Piccolohorn entwickelt, 
das heute, neben dem Corno da Saccia, weltbekannt ist und mit vier Goldmedaillen der 
Leipziger Messegesellschaft ausgezeichnet wurde.
Nicht nur Instrumente, sondern auch entsprechende Klappen für beide Arten der Instru-
mente fertigt u.a. die Fa. Schondelmaier GmbH Tiefenbronn, die seit mehr als 75 Jahren 
Feingusshersteller ist und seit 1982 Instrumentenklappen und Mechanikteile für Instru-
mente herstellt. (Mit 42 Mitarbeitern wurde 2013 Jubiläum gefeiert).
Erwähnenswert noch, dass der  Deutsche Instrumentenpreis 2011 für Basstrompete in C an 





Als legitime Nachfolgerin der altägyptischen Lyra gilt die Harfe, die in ihrer heutigen Per- 
fektion als Konzertharfe zum aufwändigsten Orchesterinstrument geworden ist.
Die 1928 gegründete Fa. Horngacher, Starnberg, spricht von ca. 900 Arbeitsstunden für ein 
Instrument.
Die inzwischen in der 3. Generation existierende Fa. Harfenbau­Fischer, Traunstein, baute 
seit 1976 über 1.500 Harfen.
Als dritte im Bunde soll noch die Fa. Rainer Thurau, Wiesbaden, erwähnt werden, deren 
erste gebaute Harfe von den Wiener Symphonikern erworben wurde und die sich auf dem 
Gebiet des Harfenbaues selbst zur Crème de la Crème zählt.
In Bezug auf den Vertrieb von Harfen nimmt die Fa. GLISSANDO, Röttenbach, für sich in 




Wenn auch die Zither im Bereich der Klassik keine besondere Rolle spielt, so nimmt sie 
doch in der Volksmusik eine ganz spezielle Stellung ein. Auf der Suche nach Zitherbauern 
braucht man nicht lange suchen, denn man wird in der Hochburg des Instrumentenbaues 
Markneukirchen sofort fündig und stösst auf die Fa. Horst Wuensche Zitherbau KG, die zu 
DDR-Zeiten mehrfach ausgezeichnet wurde, u.a. mit einer Goldmedaille auf der Leipziger 
Messe 1972 für eine 42-saitige Luftresonanz­Harfenzither.
Bei einer Mitarbeiterzahl, die zwischen 1 und 9 schwankt, hat die Firma Kundschaft in vielen 
Ländern. (Diese Angaben wurden auf der hauseigenen Internetseite gefunden). Wirtschaft-
liche Angaben waren leider nicht zu finden. Natürlich existieren heute auch noch andere 
Zitherbauer, bei denen aber wirtschaftliche Zahlen fehlen, sodass ich es bei diesem einen 
Beispiel belassen möchte.
3.4.3. Gitarrenhersteller
Bei den Gitarrenherstellern, von denen es eine Vielzahl gibt (allein für E­Gitarren sind im 
Internet gut 30 zu finden), habe ich mich für drei Firmen entschieden, weil sie auch Preise 
zeigen. In alphabetischer Reihenfolge:
Die Fa. Dreier, Schondorf, sie wirbt mit Einzelstück anfertigung bei ca. € 3.500.­
Walter Kraushaar, Aachen, dessen Preise sich bei akusti schen Gitarren zwischen € 1.950.­ 
und € 2.600.­ bewegen, ein E­Jazzbass steht mit ca. € 1.500.­ zu Buche. Interessant der 
Mehr preis von etwa 10 % für Linkshänderinstrumente. 
Als Dritter im Bunde sei die Fa. Thomas Stratmann, Hannover, erwähnt, die neben Herstel-
lung auch Reparaturservice und workshops (mit Preisliste) anbietet.
Bleibt noch Matthias Jabs, Gitarrist der berühmten Gruppe SCORPIONS, der in München 
unter MJ GUITARS GmbH einen Gitarrenhandel betreibt.
3.5. Streichinstrumentenhersteller
Beim BDMH werden eigentlich nur drei Herstellerfirmen für Streichinstrumente (auch Zupf-
instrumente) genannt, dies sind die Firmen:
Karl Höfner GmbH & Co KG, Baiersdorf­Hagenau, für Streich-, Zupfinstrumente u. Zubehör. 
Die 1887 gegründete Firma galt Anfang des 20. Jahrhunderts als grösster Hersteller von 
Streich- und Zupfinstrumenten. Nach verschiedenen Besitzerwechseln kam die Firma 2004 
wieder zurück in Familienbesitz und besitzt einen besonderen Ruf für E­Bässe.
Erwähnt werden sollen aber noch zwei Firmen: 
Fa. Horst Grünert GmbH, Penzberg, für Kontrabässe, Celli u. Viola da Gamba und
die Fa. Otto JoS. Klier, Forchheim, für Violinen und Violas.
Jedoch die Zahl der Geigenbauer ist noch wesentlich höher, vor allen Dingen gibt es echte 
Einzelkönner, über die es sich, auf Grund ihres Rufes, lohnt, kurze Aussagen zu machen.
So der Geigenbauer Stefan­Peter Greiner (1966), Bonn­Poppelsdorf, der in Verbindung mit 
dem Physiker Heinrich Dünnwald (untersuchte ca. 1.300 Geigen auf ihre Akustik), mit seinen 
Geigen dem Klang der Guaneri­ oder Stradivarigeigen nahe rückt. Es gibt an die 100 Com-
pact Discs, auf denen Instrumente von Greiner verwendet wurden.
Dann gibt es noch Martin Schleske (1965), Grubmühl, der als Stradivari des 21. Jahrhunderts 




Bevor über die berühmtesten Hersteller von Klavieren und Flügeln geschrieben wird, soll 
ein kurzer Ausflug zum wahrscheinlich grössten, aber zumindest berühmtesten Hersteller 
von Akkordeons, im Volksmund Schifferklavier genannt, gemacht werden, nicht nur weil es 
ein Tasteninstrument ist, sondern schon aus der Tatsache heraus, dass es sich wahrschein-
lich um das vielseitigste Einmanninstrument im U­Musikbereich handelt, das aus ca. 2.500 
Einzelteilen und rd. 5.000 Arbeitsgängen besteht.




Hier sollen zwei Firmen genannt werden, zum Einen die Fa. HARMONA Akkordeon GmbH 
aus der Instrumentenhochburg Markneukirchen und zum Anderen die Fa. HOHNER Musik­
instrumente GmbH & Co, Trossingen, die 1857 gegründet wurde und eine enorme Entwick-
lung durchlief. Waren es 1860 an die 50 Mitarbeiter, dann waren es vierzig Jahre später etwa 
1000 und 1939 an die 5000. Der Krieg beendete die rasante Entwicklung und 2010 waren es 
noch ca. 200 Mitarbeiter, die den Namen HOHNER hochhalten. 
3.6.2. Klavier- und Flügelhersteller
(Vgl.: http://de.wikipedia.org./wiki/Klavier)
Bei den Klavier- und Flügelherstellern, von denen es Ende des 19. Jahrhunderts in den 
beiden Klavierbauzentren Berlin und Leipzig an die 200 Klavierbauer gab, sind es in der 
Gegen wart in alphabetischer Reihenfolge Namen wie Bechstein­Bösendorfer­Grotrian/
Steinweg- Steinway & Sons, die neben anderen asiatischen Firmen wie Kawai oder Yamaha 
den Weltmarkt beherrschen. 
Anfang des 20. Jahrhunderts wurden in den USA an die 370.000 Klaviere gebaut, in Europa 
waren es etwa 215.000.
1925 wurden allein in Deutschland ca. 137.000 Klaviere gebaut, 2007 waren es weltweit ca. 
450.000, davon etwa zwei Drittel im Fernen Osten, auf die ich hier nicht näher eingehen 
möchte, aus Deutschland kamen weniger als 10.000.
2007 war auch das Jahr, in dem die Fa. Bösendorfer in die Yamaha­Gruppe eingegliedert 
wurde.
Die Fa. Carl Bechstein (gegr. 1853, Berlin), die heute in Seifhennersdorf/Sachsen ihren Sitz 
hat, verkauft jährlich etwa 5.000 Instrumente und gilt als größter europäischer Klavier- und 
Flügelhersteller mit einem Jahresumsatz von ca. 33 Mio. Euro im Jahr 2012, im Vorjahr 
waren es noch 1,5 Mio. mehr. Mit einem Marktanteil von ca. 17 % im Inlandsmarkt hat sie 
deutliche Exporterfolge bei etwa 170 Mitarbeitern in der Bechstein AG und etwa 360 im 
gesamten Konzern, davon etwa 160 tschechische. Spitzenerzeugnisse bewegen sich preis-
lich im oberen fünfstelligen Bereich (Angebot im Februar 2014 bei PIANO­SCHMITZ Essen, 
Modell D 282, Baujahr 2008 zum Preis von € 79.900.­)
Zur Förderung von Kunst und Kultur finden jährlich Intern. Klavierwettbewerbe, jeweils an 
verschiedenen Musikhochschulen, statt, außerdem verfügt das Unternehmen über ein Kla-
vierbau-Kompetenzzentrum für Forschung und Produktionsentwicklung.
Die Fa. Grotrian­Steinweg (1830 in Moskau gegr.), die in den früheren Jahren in Partner-
schaft mit Steinweg (dann Steinway) lebte, musste im 2. Weltkrieg Flugzeuge an Stelle von 
Klavieren bauen. Jetzt, bereits in der 6. Generation, werden mit ca. 55 Mitarbeitern rd. 520 
Instrumente gebaut und, von Braunschweig aus, in über 70 Länder exportiert.
60
Ebenfalls zur Förderung von Kunst und Kultur und speziell im schulischen Bereich wird seit 
1954 der Grotrian­Steinweg­Klavierwettbewerb veranstaltet, dazu noch der Bundeswett­
bewerb schulpraktisches Klavierspiel Grotrian­Steinweg.
Zur Fa. Steinway & Sons:
Heinrich Engelhard Steinweg (1797-1871) baute seinen ersten Flügel in seiner Küche (als 
Küchenpiano noch erhalten), wanderte 1850 samt Familie nach Amerika aus und wurde dort 
zu Henry E. Steinway.
Im Laufe der Zeit baute die Firma bis 2013 etwa 596.000 Instrumente und verkauft zur Zeit 
jährlich etwa 3.000 Flügel und 600 Klaviere. Preislich stehen die Steinway Flügel denen von 
Bechstein in keiner Weise nach, bemerkenswert ist die Bauzeit von rund einem Jahr, bei 
der rund 12.000 Einzelteile benötigt werden. Der 1988 gebaute 500.000ste Flügel ging unter 
dieser Nummer als Flügel der Künstler in die Annalen der Firmengeschichte ein, die im 
August 2013 für 512 Mio. $ an den Hedge­Fonds­Manager John Paulson veräussert wurde.
Zwei weitere, nicht nur für mich wichtig erscheinende, Repräsentanten der Pianoforte-Her-
stellung möchte ich nicht unerwähnt lassen, das ist einmal die Fa.Julius Blüthner, Leipzig, 
die eine gewisse Leidensgeschichte hinter sich hat. Während des Krieges ausgebombt, dann 
1970 für 100 Mitarbeiter neue Fabrik ationsstätte, unter dem DDR­ Regime als VEB­Blüthner 
firmierte und die bis 1978 immerhin eine Produktionszahl von an die 144.000 Instrumente 
schaffte. Nach der Wiedervereinigung wieder zurück in den Familienbesitz mit einem Jahres­
umsatz von ca. 33 Mio Euro (2006 ?).
Seit 2007 eröffnete Blüthner Zentren in London, Moskau, Tokio, Shanghai und Wien und 
erwirt schaftet so ca. 90 % Umsatz im Ausland. Die Eigenkapitalquote ist mit ca 85 % ange-
geben.
Die zweite Pianofortefabrik, mit Sitz in Braunschweig, ist die 1885 gegründete Fa. Wilhelm 
Schimmel, die auch wieder nach dem 2.Weltkrieg begann (1949) und Pianos bereits für 
ca. 600.­ € anbietet. Sehr experimentierfreudig baute sie bspw. einen, aus ca. 9000 Teilen 
bestehenden Flügel aus Acryl, mit 88 Tasten und über 220 Saiten ausgestattet, der durch 
Udo Jürgens zur medialen Berühmtheit wurde. Nach einer Schieflage 2009 gab Yamaha 
seine 24,99 % Anteile zurück und die Firma ist wieder im Familienbesitz. Unter dem Namen 
MAY lässt Schimmel Klaviere in China bauen.
Natürlich ließe sich die Reihe der Flügel- und Klavierbauer noch umfangreicher fortsetzen, 
aber ich bin der Meinung, mit der Darstellung der angeführten Firmen einen wirtschaft-
lich repräsentativen Querschnitt geboten zu haben, zumal ich mich auf die in Deutschland 
ansässigen Firmen beschränkt habe (Stand: 2012).
3.6.3. Orgelbauer
Begibt man sich auf die Suche nach Orgelbauern, dann öffnet sich eine Flut durch die 
Jahrhunderte, ein Beweis, welche Bedeutung die Orgel schon seit der Antike hat. Hier ist 
aber der Markt der Gegenwart gefragt, insbesondere auch wieder Unternehmen, die für 
mich von besonderer Bedeutung sind.
Bereits erwähnt wurde die Fa. Orgelbau Jemlich GmbH, Dresden und es folgen drei weitere, 
natürlich ohne damit eine Rangfolge zu erstellen.
So ist es die Fa. Johannes Klais Orgelbau Gmbh & Co KG, Bonn (gegr. 1882), die 2010 ca. 
65 Mitarbeiter beschäftigte und bei ca. 40 % Auslandsaufträge ebenfalls im Jahr 2010 etwa 
6 Mio. Euro Umsatz schaffte. Als Besonderheit zu vermerken: die Fa. Klais baute u.a. auch 
eine Orgel in Peking.
(Quelle: http:// orgelbau-klais.com/m.php?pc=3)
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Bemerkenswert ist auch die Fa. Hey Orgelbau,Ostheim /Rhön, seit 1874 in Familienbesitz. 
Sie wurde weltweit bekannt durch den Bau der lautesten Orgel der Welt (Bildtafel 14, S. 183), 
die sogenannte Vox Maris = Stimme des Meeres, mit 80 bis zu 10 Meter hohen Orgelpfeifen, 
konstruiert am Sky­Tower auf der YEOSU­EXPO 2012 in Korea, als eine der vier bedeutend­
sten Attraktionen. Sie gilt als die größte und lauteste Freiluftorgel der Welt (138,4 dbA) und 
fand so den Weg ins Guinnes Buch der Rekorde.
(Quelle: http:// wikipedia.org./wiki/Hey-Orgelbau, über hauseigene Homepage und direkten 
Kontakt).
Als eine Dritte im Bunde ist die Fa. Kirchenorgelbau Kisselbach eine Besonderheit, weil sie 
ein führendes Fachunternehmen für digitale Kirchenorgeln ist. Seit 1987 laufend Weiter-
entwicklungen bei den pfeifenlosen Instrumenten und 2003 Digitalisierung der G. Silber­
mannorgel in Oederan/Sachsen im modernsten Samplingverfahren <GLORIA Kirchen-
orgel> (Quelle: http://www.kisselbach.de/index.php/deu/ueber-kisselbach).
3.7. Schlaginstrumentenhersteller
Zu Beginn der Menschheit war der menschliche Körper eigentlich durch Hände- und Bauch-
klatschen das erste Schlaginstrument. Die danach entstandenen Handtrommeln oder die 
Schellenringe (siehe Bildtafel 3, S. 157) haben sich bis in die heutige Zeit durchgesetzt und 
die Zahl der Schlaginstrumente ist fast unübersehbar geworden. Auch Firmen, die sich auf 
diesem Gebiet spezialisiert haben, existieren in einer Vielzahl und auch hier kann nur eine 
kleine Auswahl getroffen werden und dabei fiel meine Wahl auf die Fa. Goldon Marketing 
GmbH, natürlich aus Markneukirchen (gegr. 1936), die zu den marktführenden Unternehmen 
auf dem Gebiet des Schlaginstrumentenbaues gehört. Vom Schellenring bis zum Röhren­
xylophon beherrscht die Firma den Bau des gesamten Arsenals von Schlaginstrumenten, 
wobei besonders das Orff­Instrumentarium zur musikalischen Früherziehung und für die 
Erhaltung und Weiterführung der kulturellen Bildung schon im Kindesalter eine wesent liche 
Rolle spielt. Eine wirtschaftliche Aussage konnte auch hier nicht getroffen werden und mit 
der Gewissheit, dass neben der genannten Firma auch noch andere, sicher auch bedeu-
tende Firmen Schlaginstrumente herstellen, soll dieses Kapitel beendet sein. 
3.8. Hersteller von elektronischen Instrumenten
Bezogen auf den vorangegangenen Absatz C) 2.7.2. Weiterentwicklung bis zum Synthesizer, 
soll hier an erster Stelle die Fa. Moog Music mit Sitz in Asheville (USA) genannt werden, 
weil sie, nach eigenen Angaben, weltweit führend ist auf dem Gebiet der Synthesizer- und 
Theremin produktion. Über Produktionszahlen oder andere Firmeninterna waren leider keine 
näheren Angaben zu erlangen. Unter Orgelbauer schon genannt wurde die Fa. Kirchen­
orgelbau Kisselbach mit ihren Digitalorgeln, aber das wahrscheinlich grösste Unternehmen 
in der Branche ist die Firma mit dem deutsch klingenden Namen ROLAND, ein 1972 gegrün-
detes, japanisches Unternehmen, das alles, was es an elektronischen Instrumenten gibt, 
in Fabriken in Japan, USA, Italien oder Taiwan herstellt, mit Niederlassung in Norderstedt 
bezw. jetzt in Bad Nauheim. Bei weltweit 3060 Mitarbeitern im Jahr 2013 wurde im gleichen 
Jahr ein Umsatz von rd. 72,3 Milliarden Yen (= um die 500 Mio. Euro) durch das börsen­
notierte Unternehmen erwirtschaftet (entnommen bei: http:// Wikipedia.org/ wiki/Roland_
Unternehmen.) Ein in Deutschland ansässiger und bedeutender Hersteller elektronischer 
Musikinstrumente ist die Fa. Keyswerk Musikelektronik, Bückeburg, die besonders durch 
technische Neuerungen eine Sonderstellung einnimmt. So tritt an Stelle der herkömmli­
chen Festplatte ein sogenannter Massenspeicher (Compact Flash Drive), der es bspw. 
ermöglicht, dass bei einer Kirchenorgel ca. 128 Kirchenorgelklänge oder bei einer Theater-
orgel an die 256 Einzelsounds zu erzeugen sind (Angaben unter: www. Keyswerk).
Natürlich nicht zu vergessen, dass hier auch die berühmten Böhm­Orgeln zu Hause sind.
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3.9. Handel mit elektronischen (und anderen) Instrumenten
Obwohl es Herstellerfirmen mit eigenem Vertrieb, bezw. Verkauf gibt, so haben sich doch 
ganz spezielle Adressen heraus kristallisiert, bei denen der Interessent oder Kunde auf allen 
Gebieten fündig wird.
Allen voran ist hier Europas größtes Musikhaus, das 1954 gegründete Familienunter nehmen 
THOMANN in Burgebrach. Bei etwa 1040 Mitarbeitern verfügt die Firma, nach eigenen 
Anga ben, über einen Kundenstamm von an die 5,5 Mio., davon etwa 1,3 Mio. im Cyber ­ 
store-Ver sandhandel und erzielte 2009 einen Jahresumsatz von rd. € 330 Mio. Seit der Fir-
menerweiterung im Jahr 2005 ist das Warenvolumen so angelegt, dass an die 30.000 Artikel 
kurzfristig lieferbar sind (www.thomann.de).
Auf elektrische Tasteninstrumente spezialisiert ist die 1972 gegründete Fa. Bauer­Music 
­GmbH, Heusenstamm, deren Angebot vom schlichten Yamaha­Keyboard (ca. € 225.-) bis 
hin zum Digitalpiano (ca. € 8.000.-) reicht und deren Kundenstamm nach eigenen Angaben 
ein Volumen an die 50.000 erreicht hat. Neben Sakralorgeln wird mit einem Lagerbestand 
von über 650 Digitalpianos und Keyboards geworben (Stand Februar 2014). 
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Stand am Anfang in der Menschheitsgeschichte zuerst der unkontrollierte Laut, gefolgt 
vom innerlich vorhandenen Rhythmus, dann entwickelte sich, wie bereits ausgeführt, im 
Laufe der vielen Jahrhunderte Gesang und Tanz. Dies beiden Grundformen wurden ergänzt 
und angereichert durch die verschiedenartigsten Instrumente, sodass letztendlich nicht 
nur akustisch-optische, sondern auch klangliche Darbietungen möglich wurden, wie sie in 
der Antike bereits geschahen. Als diese drei Faktoren noch mit einer Handlung versehen 
wurden, war die Oper geboren. Dieser Geburt gingen natürlich Abarten in Form von Sing­
spielen und ähnlichen Darstellungen voraus, aber als eigentliche Erstgeburt einer Oper gilt 
die am 22. Februar 1607 in Mantua aufgeführte Oper <L’Orfeo> von Claudio Monteverdi 
(1567 - 1643), der, lt. Reclam’s Opern­ und Operettenführer, als <einer der grössten Musik-
dramatiker aller Zeiten gelten darf> (S. 7). Das Libretto dazu schrieb A. Striggio.
Wenn im Folgenden nun die Welt der Oper betreten wird, so geschieht dies auf der Basis 
des hier erwähnten Opernführers, dessen Herausgeber Wilhelm Zentner und Anton Würz 
sind. Sie sprechen von <230 Opern von Monteverdi bis zu Zimmermann und Penderecki>.
Repäsentativ für alle sollen jedoch streifzugartig nur die Opern bezw. ihre Komponisten 
erwähnt werden, die sich bis in die heutige Zeit einen Namen gemacht haben, immer 
noch die Opern häuser der Welt füllen und so, neben den künstlerischen Werten, auch eine 
Sonderstellung als Wirtschaftsfaktor haben.
1.1.2. Bekannte Opern und Opernkomponisten 
<Als den grössten Komponisten, der je gelebt hat, soll Ludwig van Beethoven Georg 
Fried rich Händel (1685 - 1759) bezeichnet haben>. (unter:// http:// www.planet-wissen.de/kul-
tur_medien/musik/barockmusik/brochaendel.jsp).
Ihm bescheinigt man neben seiner grossen musikalischen Genialität auch eine gewisse 
Geschäftstüchtigkeit, denn er hinterliess ein ansehnliches Barvermögen. 
Neben seinen 25 Oratorien (das berühmteste: der Mesias) schuf Händel auch insgesamt 42 
Barockopern, hervor zu heben <Julius Cäsar in Ägypten, 1724 London>, <Agrippina, 1709 
und Xerxes, 1737>.
Giovanni Battista Pergolesi (1710 - 1736),
der leider nur 26 Jahre alt wurde, <erfand die Oper für die Ewigkeit>, so ein Artikel von Kai 
Luehrs­Kaiser in DIE WELT vom. 5.1.2010 zum 300. Geburtstag Pergolesis
<http:// www.welt.de./kultur/article 5715075/Erst-Pergolesi-erfand-die-Oper-fuer-die-Ewig-
keit.html>.
Pergolesi begründete seinen Ruhm mit einer Auftragsmesse für die Stadt Neapel und mit 
der heute immer noch gespielten Oper <Die Magd als Herrin, 1733 Neapel> mit dem Libretto 
von G. A. Federico. Ein weltberühmtes Werk schuf er vor seinem Tod noch mit <Stabat 
mater>.
Christoph Willibald Gluck (1714 - 1787),
war einer der ersten Meister des 18.Jahrhunderts, der sich fast ausschliesslich mit Opernkom-
positionen befasste. Ein Glanzstück seines Schaffens ist die Ballettpantomime <Don Juan, 
1761> und die Oper <Iphigenie auf Tauris, 1781 Wien, Libretto: F.Guillard>.
Joseph Haydn (1732 - 1809),
der seine Berühmtheit mehr seinen Instrumentalwerken oder Oratorien verdankt, schrieb für 
seinen Dienstherrn, den Fürsten Esterhazy, zwölf Opern im <italienischen Stil>, heiter und 
burlesk, lockte damit sogar die Kaiserin Maria Theresia nach Eisenstadt. Nach dem Libretto 
von M.Coltellini komponierte er auch die hier beispielhaft stehende Oper  <Untreue lohnt 
sich nicht, 1773, Eisenstadt>. Haydns Musik ist schon längst zum Allgemeingut geworden.
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Carl Ditters von Dittersdorf (1739 - 1799),
der als geigendes Wunderkind herumgereicht wurde, hatte einen entscheidenden Anteil an 
der Entwicklung der deutschen Oper. Sein grösster Erfolg war die, nach dem Libretto von 
Stephanie d.J. Cron komponierte Oper <Doktor und Apotheker, 1786 Wien>.
Wolfgang Amadeus Mozart (1756 - 1791) war wohl das Beste, was der Opernwelt je passie-
ren konnte. Seine bewunderungswürdige Vielfältigkeit auf allen musikalischen Gebieten 
bereichert tagtäglich Menschen in aller Welt. So ist es kein Wunder, dass seine Opern fast 
wie tägliches Brot für seine Liebhaber sind. <Idomeneo, 1781 Wien, L.: G. Voresco>, <Die 
Entführung aus dem Serail, 1782 Wien, L.: Chr.F. Brentzner>, <Die Hochzeit des Figaro,1786 
Wien,L.: L. da Ponte>, <Don Giovanni, L.: L. da Ponte>, <Cosi fan tutte, 1790 Wien, L.: L. da 
Ponte> und letztendlich die unübertroffene <Zauberflöte, 1791 Wien, L.: J. E. Schikaneder>, 
die auch als Geburtsstunde der deutschen Oper gelten soll und die Mozart in der Zeit kurz 
vor seinem Tod komponierte.
Luigi Cherubini (1760 - 1842)
hat bis in unsere Zeit überlebt mit der Oper <Medea, 1797 Paris, L.: N. E. Framéry>.
Ein Bewunderer von ihm war
Ludwig van Beethoven, der als Deutschlands grösster Komponist auf dem Gebiet der Sym-
phonik gilt. Der Opernwelt ist er erhalten geblieben mit: <Fidelio, 1805 Wien, L.: J. Sonnleit­
ner u. G. F. Treitschke>.
Francois Adrien Boieldieu (1775 - 1834)
war einer der liebenswürdigsten Vertreter der französischen komischen Oper und verewigte 
sich mit  <Die weisse Dame, 1825 Paris, L.: E. Scribe>.
Konrad Kreutzer (1780 - 1849)
lebt heute noch weiter mit seiner Oper <Das Nachtlager von Granada, 1834 Wien 
L.: K.J. Braun u. Ritter von Braunthal >.
Daniel F. F. Auber (1782 - 1871)
gelang u. a. ein Meisterwerk mit der komischen Oper <Fra Diavolo, 1830 Berlin, L.: E. Scribe>.
Carl Maria von Weber (1786 - 1826)
war ein echter Verfechter der Opernwelt und er schuf so bedeutende Werke wie: <Der 
Freischütz, 1821 Berlin, L.: J. F. Kind>, <Euryanthe, 1823 Wien, L.: Helmina von Chézy>, und 
<Oberon, 1826 Leipzig, L.: J. R. Planché>.
Gioacchino Rossini (1792 - 1868)
ist nicht nur für mich, sondern weltweit einer der grössten Genies, wenn es um gefühlsmässig 
empfundene Musik geht, egal ob ernst oder heiter, niemand bleibt unberührt. Er schuf über 
einen längeren Zeitraum jährlich mehrere Opern und es fällt schwer, nur wenige davon zu 
erwähnen. So <Der Barbier von Sevilla, 1816 Rom, L.: C. Serbini>, <Die diebische Elster, 1817, 
Mailand, L.: G. Gerardini> und <Graf Orly, 1828 Paris, L.: E.Scribe>.
Ganz anders in seiner Art war
Heinrich A. Marschner (1795 - 1861)
dessen <Hans Heiling, 1833 Berlin, L.: Devrient> auch noch auf den Spielplänen zu finden 
ist, der aber als Mensch verbitterte und verarmt starb.
Gaetano Donizetti (1797 - 1848)
ist nun wieder der typische, melodienreiche Italiener, genauso wie Rossini und wer kennt 
nicht die Opern: <Der Liebestrank, 1832 Mailand, L.: F. Romani>, <Lucia von Lammermoor, 
1837 Wien, L.: S. Cammarone>, <Die Regimentstochter, 1840 Paris, L.: Saint­Georges u. A. 
Bayard>, und noch <Don Pasquale, 1843 Paris, L.: A. Anelli>.
65
Ebenfalls noch aktuell und gern gespielt wird:
Albert Lortzing (1801 - 1851)
der leider nicht alt wurde und völlig verarmt starb. Bemerkenswert, dass er einen Grossteil 
seiner Libretti selber schrieb und so erleben wir immer wieder auf unseren Bühnen Opern 
wie: <Zar und Zimmermann, 1837 Leipzig>, <Hans Sachs, 1840 Leipzig>, <Casanova, 1841 
Leipzig>, <Der Wildschütz, 1842 Leipzig>, <Undine, 1845 Magdeburg, L.: nach Fouqué> und 
noch <Der Waffenschmied,1846 Wien, L.: F. W. Ziegler>.
Vincenzi Bellini (1801 - 1835)
ihm schreibt man die Geburtsstunde der <Melodramma tragice>, der tragischen italie-
nischen Oper mit dem Stück <Il Pirata , 1827 Mailand> zu, das ihn mit einem Schlag europa-
weit berühmt gemacht hat. Mit Langzeitwirkung hat sich auch seine Oper <La Sonnabula, 
1831 Mailand> durchgesetzt.
So wie einst berühmte Diven wie Maria Callas und Joan Sutherland  in der Rolle der <Amina> 
glänzten, so glänzt auch heute Cecilia Bartoli in der gleichen Rolle.
Adolphe Charles Adam (1803 - 1856) genügte eine einzige Oper, um zu Weltruhm zu kom-
men: <Der Postillon von Lonjumeau, 1836 Paris, L.: de Leuven u. Brunswick>.
Hector Berlioz (1802 - 1869)
spielt in der Welt der Oper, im Gegensatz zu seinen Orchesterwerken, bei denen er den Weg 
in die sinfonische Programmmusik wies und eine neue Orchesterinstrumentierung schuf, 
keine wesentliche Rolle. So ist es nur die, in zwei Teilen geschaffene, Oper <Die Trojaner, 
1890 Karlsruhe>, mit eigenem Text, wobei der Komponist eine gleichzeitige Aufführung der 
beiden Stücke nicht mehr erlebt hat.
Otto Nicolai (1810 - 1849),
der ebenfalls nur ein kurzes Leben hatte, zeigte mit seinen <Die lustigen Weiber von Windsor, 
1849 Berlin, L.: H. S. Mosenthal> (nach Shakespeare-Lustspiel) schon etwas in Richtung 
späterer Operette.
Ambroise Thomas (1811 - 1896)
erzielte einen Welterfolg mit <Mignon, 1868 Paris, L.: M. Carré u. J. Barbier (n. Goethe)>, 
dem dann noch <Hamlet 1871, Paris> folgte.
Friedrich von Flotho (1812 - 1883)
auch ihm gelang der grosse Wurf mit <Martha, 1847 Wien>, wobei das Lied <Martha, Martha, 
du entschwandest.>.., textverfremdet als Spottlied: …und mit dir mein Portemonnaie, im 
Volksmund größte Popularität besitzt.
Richard Wagner (1813 - 1883)
ein zeitloses musikalisches Phänomen. Er entwickelte eine bahnbrechende, eigene Ton-
sprache, setzte sie mit einer ihm eigenen Instrumentierung um, schrieb auch die Texte 
selbst und erzeugte so beim Hörer völlig neue Höremotionen.
Richard Wagner ist Kult. Er hatte seinerzeit das Glück, dass er in König Ludwig II. von Bayern 
einen grosszügigen Sponsor fand und so in Bayreuth 1876 die heutige Kultstätte, das 
Festspielhaus entstand. Bis es soweit war, wurde aber schon ein Grossteil seiner, bis heute 
aktuellen, Opern aufgeführt. So z. Bsp.: <Rienzi, 1842 Dresden>, <Der fliegende Holländer, 
1843 Dresden>, <Tannhäuser, 1845 Dresden>, <Lohengrin, 1850 Weimar>, <Tristan und 
Isolde>, 1865 München>, <Die Meistersinger, 1868 München>, Rheingold, 1869, München> 
und <Die Walküre, 1870 München>.
Mit dem <Ring der Nibelungen> schuf Wagner eine <Tetralogie>, angeführt von den beiden 
schon vorhandenen Opern <Rheingold>und <Walküre>, dazu kamen die beiden neuen 
Werke: <Siegfried, 1876> und <Götterdämmerung, 1876>.
Neben den grossen italienischen Meistern ist es Richard Wagner, der die Opernszene bis 
auf den heutigen Tag beherrscht und immer wieder neu fasziniert.
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Guiseppe Verdi (1813 - 1902)
ist sicherlich weltweit der, meiner Meinung nach, bedeutendste Opernkomponist des 19. 
Jhrh. Was wäre die Welt heute ohne die grandiosen Opern, mit denen er immer wieder 
aufs Neue die Gefühlswelt  der Zuhörer rührt und sie fasziniert. <Nabucco, 1842 Mailand, 
L.: T.Solera> führte ihn zu Welt ruhm, den er endgültig mit <Rigoletto, 1851 Venedig, 
L.: F.M.Piave>, <La Traviata, 1853 Venedig, L.: F.M.Piave> und <Troubadour, 1853 Rom, L.: 
S. Cammarone u. L.E. Bardara> erwarb. Es folgten noch ebenso erfolgreiche Opern wie: 
<Ein Maskenball, 1859 Rom, L.: A. Somma (nach Scribe)>, <Die Macht des Schicksals, 1862 
Petersburg, L.: F. M. Piave>, <Don Carlos, 1867 Paris, L.: T. J.Méry u. C. du Locle>, <Aida, 
1871 Kairo, A . Ghislanzoni>, <Othello, 1887 Mailand, L.: A. Boito (nach Shakespeare)> und 
<Falstaff, 1893 Mailand, L.: A. Boito, (nach Shakespeare)>.
Charles Gounod (1818 - 1893)
genügte mit <Faust> ein einziges Werk, um in die unvergängliche Opernliteratur zu gelangen.
Eine gewisse Vorreiterstellung in Richtung auf die spätere Operetten-Ära über die <opera­
buffa> hat:
Jacques Offenbach (1818 - 1880)
mit <Die schöne Helena, 1864, <Blaubart, 1866> oder <Pariser Leben, 1866> mit dem 
getanzten <Can Can> als ewigen Dauerbrenner. Sein berühmtestes Werk <Hoffmanns 
Erzählungen> instrumentierte er allerdings nicht selbst (es war Ernest Guiraud, 1837 ­ 1892) 
und die Uraufführung mit dem Libretto von J. Barbier fand erst nach seinem Tod 1881 in 
Wien statt. Ihm schreibt man die Geburtsstunde der Operette mit <Die Beiden Blinden>, 
5. Juni 1855, Paris zu (mehr noch unter: D) 3. Operette und Schlager).
Den nationalen tschechischen Musikstil prägte
Friedrich Smetana (1824 - 1884)
er setzte sich u. a. mit dem heiteren Kunstwerk <Die verkaufte Braut, 1866 Prag, L.: K. Sabina> 
ebenfalls ein Denkmal auf dem Gebiet der Oper.
Camille Saint ­ Saens (1835 -1921)
genügte in der Opernwelt ebenfalls n. v. a., ein Stück um einen Platz in der Nachwelt zu 
erhalten: <Samson und Delilah, 1890 Rouen, L.: F.Lemaiere>.
Unvergänglich und der Nachwelt verblieben ist ebenfalls
Georges Bizet (1838 -1875),
nach: <Die Perlenfischer, 1863 Paris, L.: M.Carré und E.Cormora> setzt er allem ein Krone 
auf mit der unsterblichen <Carmen, 1875 Paris, L.: H. Meilhac u. L. Halévy>.
Modest Petrowitsch Mussorgskij (1839 - 1881)
benötigte auch nur eine einzige Oper zum Weltruhm: <Boris Godunow, 1874 Petersburg, 
L.: nach A.Puschkin und L.Karamsin>.
Peter Tschaikowsky (1840 - 1893)
heimste Ruhm ein mit <Eugen Onegin, öffentl. Urauff. 1881 Moskau, L.: nach A.Puschkin> 
Seine Weltgeltung verdankt er allerdings der Ballettmusik mit <Schwanensee>, <Dorn-
röschen> u. der <Nussknacker>.
Anton Dvorak (1841 - 1904)
hat ebenfalls seine grössten Verdienste auf dem Gebiet der Orchestermusik und des Ora-
toriums. Trotzdem gelang ihm mit der Oper <Der Jakobiner, 1888 Prag, L.: Marie Cer­
vinkoá­Riegrová u. Frantisek Rieger> der Sprung in  die Unver gänglichkeit.
Jules Massenet (1842 - 1912)
gehört auch zu den Komponisten, denen ein Wurf genügte, um Weltgeltung zu erlangen. 
Das ist <Manon, 1884 Paris, L.: H.Meilhac u. Ph.Gille>.
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Engelbert Humperdinck (1854 - 1921)
schuf die schönsten Märchenopern mit <Hänsel und Gretel, 1893 Weimar, L.: A.Wette> 
und <Königskinder, L.: E.Rosmer>, sie wurde als Melodram 1897 in München und dann als 
richtige Oper 1910 in New York uraufgeführt.
Ruggiero Leoncavallo (1858 - 1919),
der auch sein eigener Texter war, erlangte seinen Weltruhm durch die Oper <Bajazzo, 1892 
Mailand>, die trotz anderer wie <Othello> oder <Zazza> unerreicht blieb. An Weltruhm, 
Erfolg und Werkpräsenz wurde er übertroffen von einem der erfolgreichsten Opernkom-
ponisten überhaupt. Es ist:
Giacomo Puccini (1858 - 1924),
mindestens vier seiner Meisterwerke sind von den Spielplänen der Gegenwart überhaupt 
nicht wegzudenken. Es sind dies:
<Die Bohéme, 1896 Turin, L.: G. Giacosa u. L. Illica>, <Tosca, 1900 Rom> , mit den gleichen 
Textern, die auch bei <Madame Butterfly, 1904 Mailand> tätig waren. Unvollendet blieb 
<Turandot, L.: G.Adami u. R.Simon>, die Oper wurde aber von Franco Alfonso fertig gestellt 
und im zweiten Jahr nach Puccinis Tod 1926 in Mailand uraufgeführt.
(Hier möchte ich eine Zwischenbemerkung zu: <Die Bohéme> machen: Als man dem Königl.
Bayer. Hoftheater München (= heute: Bayer. Staatsoper) diese Oper anbot, wurde sie vom 
damaligen Intendanten Ernst Ritter von Pohsart abgelehnt, der mit einem Begleitschreiben 
die Klavierpartitur (beides befindet sich in meinem Besitz, siehe Bildtafeln 6, S. 163 und 
6a, S. 163) zurück sandte. 
Als Meister des aufkommenden Impressionismus erwies sich 
Claude Debussy (1862 - 1918),
der mit völlig neuen Klangfarben, neben vielen anderen bedeutenden Werken, in sei-
nem Opus <Pelleas und Melisande, 1902 Paris,L.: T.M. Maeterlinck> vorher nicht gekannte 
Akzente setzte.
Und noch ein weiterer Italiener reihte sich ein in die ewige Bestenliste der Opernkomponisten:
Pietro Masgagni (1863 - 1945).
Er benötigte dazu auch nur ein einziges Stück, mit dem er ein Preisausschreiben gewonnen 
hatte: <Cavalleria Rusticana, 1890 Rom, L.: G. Targionin­Tozetti u. G. Menasci>.
Erst gefeierter Pianist, dann Schöpfer eines Werkes, das letztendlich doch zu einem Welter-
folg wurde, war
Eugen d’Albert (1864 - 1932),
und zwar mit :<Tiefland, 1903 Prag, L.: R. Lothar (nach A. Guimera)>. 
Langsam verlagerte sich die Welt der Oper in das beginnende 20. Jahrhundert und der Erste, 
der hier seine Schwerpunkte setzte, war
Richard Strauss (1864 - 1949),
dessen symphonische Dichtungen an allererster Stelle stehen. Opernmässig wurde er auf 
Anhieb weltberühmt mit <Salome, 1905 Dresden, L.: n. Oskar Wildes Dichtung>, übers. v. 
H.Lachmann. Es folgten, nach den Libretti von Hugo von Hoffmansthal <Elektra, 1909 Dres-
den>, <Der Rosenkavalier, 1911 Dresden>, <Ariadne auf Naxos, 1912 Stuttgart>, <Die Frau 
ohne Schatten, 1919 Wien>, <Arabella, 1933 Dresden>, <Daphne, 1938 Dresden, L.: J. Gregor>, 
und als letztes Bühnenwerk <Capriccio, 1942 München, L.: T.C. Krauss>. Unbedingt erwäh-
nenswert sind aber auch seine verschiedenen Ballette.
Der eigentlich letzte Romantiker, der auf fast allen Musikgebieten tätig war, war
Hans Pfitzner (1869 - 1949),
der seine eigenen Texte schrieb und sich mit <Palestrina, 1917 München> ein Denkmal 
setzte.
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Ein völlig neuer Musikstil schlich sich in die Welt der  Harmonie, die Atonalität beschäftigte 
Komponisten wie
Arnold Schönberg (1874 - 1951),
der aus einer einzigen 12-Tonreihe seine Oper <Moses und Aron, 1957 Zürich> geschaffen 
hat, die aber nur Eingang bei einem speziellen Publikum findet.
Wesentlich beliebter und vielgespielter Komponist ist da
Maurice Ravel (1875 - 1937),
der nicht wegen seiner Oper <Eine Stunde Spanien, 1925 Hamburg, L.: F. Nohain>, sondern 
wegen seines <Bolero>, den jedes renommierte Orchester im Programm hat, zu Weltgel-
tung gekommen ist.
Einer der ebenfalls ganz Grossen in der neueren Musikszene, der gleichzeitig der unga­
rischen Musik Weltgeltung verschafft hat, war
Béla Bartok (1881 - 1945),
der sein grosses Repertoire eben aus der ungarischen Volksmusik geschöpft hat und neben 
seinen Balletten <Der handgeschnitzte Prinz, 1916> und <Der wunderbare Mandarin, 1919> 
mit der Oper <Herzog Blaubarts Burg, 1918 Budapest, L.: B. Bàlasz> erst nach seinem Tod 
so richtig gewürdigt wurde.
Als der Repräsentant der nunmehr neuen Geschmacksrichtung gilt:
Igor Strawinsky (1882 - 1971),
der, ähnlich wie Tschaikowsky, wunderbare Ballette schrieb wie <Feuervogel, 1910>, 
<Petruschka, 1911>, <Le sacre du printemps, 1913> oder <Pulcinella, 1920> und sich auch mit 
den Bühnenwerken: <Die Geschichte vom Soldaten, 1918, L.: T. Z. Ramuz>, dem szenischen 
Oratorium <Oedipus Rex, 1926, L.: J. Cocteau (nach Sophokles)>, nach langer Pause <The 
Rake’s Progres, 1951 Venedig, L.: W.A. Hauden u. Ch. Kallman> und letztendlich in Anleh-
nung an die klassische Oper noch <Die Sintflut, 1963 Hamburg>, seinen Platz in der Liste 
der Unvergänglichen gefunden hat.
Alban Berg (1885 - 1935),
der auf dem Boden der Atonalität arbeitete, bildete eigene Formtypen aus musikalischem 
Expressionismus und schuf mit <Wozzeck, 1925 Berlin, T.: Georg Büchner> eine völlig neue 
Opernwelt. Er hinterliess mit <Lulu, T.:  F. Wedekind> eine unvollendete, aber vielbeachtete 
Oper, die aber erst 1937 nach seinem Tod in Zürich uraufgeführt wurde.
Anfangs als Konzertpianist tätig, setzte
Sergej Prokofieff (1891 - 1953)
mit seiner <Sinfonie classique, 1918> einen weltweit beachteten Glanzpunkt, den er mit der 
Oper <Die Liebe zu den drei Orangen, 1921 Chicago, T.: T.C. Gozzi> unterstrich und noch 
ergänzte mit seinen Balletten <Romeo u. Julia> und <Cinderella>.
Eine sensationelle Komposition, in der eine <Schnellzuglokomotive> das Thema schuf, 
brachte Weltgeltung für
Arthur Honegger (1892-1955),
mit der Tondichtung <Pacific 231, 1924)>, der er, oratorienhaft, <Antigonae, 1925> und 
<Judith, 1926> anschloss, bevor er sich mit <Johanna auf dem Scheiterhaufen,1947 Berlin, 
T.: T. P. Chandel> ebenfalls einen Platz in der Musikgeschichte sicherte.
Mehr Erfolge, aber als Filmkomponist, hatte
Paul Dessau (1894-1979), 
der, 1948 aus dem Exil zurückkommend, mit Bert Brechts <Verurteilung des Lukullus, 1951 
Berlin> auf sich aufmerksam machte.
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Wieder eine ganz andere Persönlichkeit war
Carl Orff (1835-1982),
der in einer ihm eigenwilligen Weise neue Akzente im modernen Musikleben setzte. Sein 
pädagogisches Schulwerk allein macht ihn schon zu einer geschichtlichen Figur, aber seine 
Oper <Carmina Burana, 1937 Frankfurt/M>. mit altlateinischen Texten, die er, übersetzt von 
M. Hofmann, dem Liederband der Benediktbeurer Handschrift (13.Jahrh.) entnahm, besitzt 
ein Alleinstellungsmerkmal. Mit <Die Bernauerin, 1947 Stuttgart, nach eige nen Texten> 
zeigte er seinen Hang zur Dramatik und <Antigonae, eine Tragödie von Sophokles, ins Deut-
sche übersetzt von F. Hölderlin> wurde anlässlich der Salzburger Festspiele 1949 uraufge-
führt.
Auf allen musikalischen Gebieten tätig war
Paul Hindemith (1895 - 1963), 
der als stärkste Persönlichkeit der neuen Komponistengeneration gilt und sich auf dem 
Gebiet der Oper mit <Cardillac, 1926 Dresden, T.: F. Lion > und <Mathis, der Maler, 1938 
Zürich> und als eigener Texter selbst sein Denkmal setzte.
Das musikalische Aushängeschild Amerikas dürfte
George Gershwin (1898 - 1937),
sein, der es verstand, Jazz und Symphonik zu verschmelzen. Ein Schulbeispiel dafür ist 
seine <Rhapsodie in Blue,1924> und noch spezieller und als Negeroper bekannt geworden: 
<Porgy and Bess, 1935 New York, T.: Du Bose Hayward u. J. Gershwin>.
Verschiedene Bühnenwerke für das Broadway-Theater schrieb
Kurt Weill (1900 - 1950),
der mit Bert Brecht zusammen arbeitete, wobei Beide mit dem Schauspiel <Die Dreigroschen-
oper, 1928> unsterblich wurden, wofür allein schon das Lied: <und der Haifisch, der hat 
Zähne> sorgte und sorgt. Unbedingt muss aber noch <Aufstieg und Fall der Stadt Maha-
gony, 1930 Leipzig> erwähnt werden.
Fantasiereichtum und hohes technisches Können zeichneten
Werner Egk (1901 - 1983)
aus, den bereits <Die Zaubergeige, 1935 Frankfurt/M, T.:  L.Andersen, nach Pocci> berühmt 
gemacht hat. Es folgten dann noch <Peer Gynt, 1938 Berlin, nach Ibsens Drama> und, fast 
zwanzig Jahr später, <Der Revisor, 1957 Schwetzingen, nach Gogol>.
Auch immer noch auf den Spielplänen erscheint
Mark Lothar (1902 - 1985)
mit heiterer und feinsinniger Bühnenmusik. Nach <Münchhausen, 1933 Dresden L.: W. Traich­
linger> brilliert sein <Schneider Wibbel, 1938 Berlin, T.: H. Müller­Schlösser>.
Als unkomplizierter, moderner Komponist, der mit neuen Stilmitteln arbeitet, gilt
Heinrich Sutermeister (1910 - 1995), 
der gerne mit Stoffen der Weltliteratur arbeitete. Mit zeitgenössischen Dokumenten ver-
sehen und von G. Flaubert verfassten Texten schuf er u.a. <Madame Bovary, 1967 Zürich>, 
nachdem er vor mehr als zwei Jahrzehnten schon nach Shakespeare-Unterlagen <Romeo 
und Julia, 1940> geschaffen hatte.
Der eine Zeit lang in Hamburg als Schauspielintendant tätige
Rolf Liebermann (1910 - 1999)
war ein Komponist, der seine eigene Charakteristik suchte, indem er Durdreiklänge mit 
12­Tonmusik vermischte. Seinen Namen wird man immer in Verbindung bringen mit  <Leo-
nore 40/45, 1952 Basel, T.: H. Strobel> und <Die Schule der Frauen, 1955 Louisville, USA, 
T.: H. Strobel, nach Moliére>.
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Das Lied <Lili Marleen> allein brachte ihm schon den Weltruhm, gemeint ist
Norbert Schultze (1911 - 2002),
dessen Unterhaltungsoper <Schwarzer Peter,1936 Hamburg, T.: W. Lieck> erinnerungswür-
dig ist, genauso wie die beiden Ballette: <Max und Moritz, 1935> und <Struwelpeter, 1937>.
Realistisch, illusionistisch und sein eigener Texter war
Gian­Carlo Menotti (1911 - 2007),
der in Philadelphia einen sensationellen Erfolg feiern konnte mit <Der Konsul, 1950>.
Benjamin Britten (1913 - 1976),
der auch auf anderen musikalischen Gebieten tätig war, bekam auf Anhieb gleich internatio-
nale Geltung mit seinem Erstlingswerk <Peter Grimes, 1945 London,T.: M. Slater, nach der 
gleichnamigen Dichtung von G. Crabbe>.
Gottfried von Einem (1918 - 1996),
der sich mit der Neuen Musik auseinandersetzte, genügten ebenfalls zwei Werke, um nicht 
in Vergessenheit zu geraten: <Dantons Tod, 1947 Salzburg, nach G.Büchner, von B. Blacher> 
und <Der Prozess, 1953 Salzburg, nach F. Kafkas Roman, von B. Blacher u. H. von Cramer >.
Als der avantgardistischste unter der modernen Komponisten gilt
Bernd Alois Zimmermann (1918 - 1970),
der eigenwillig und Aufsehen erregend, 1965 in Köln <Die Soldaten, T.: J. M. R. Lenz> präsen-
tierte.
Giselher Klebe (1925 - 2009)
brilliert ebenfalls mit dem Stück <Jacobowsky und der Oberst, 1965 Hamburg, n. F. Werfels 
Bühnenstück>.
Heinrich von Kleist lieferte die Vorlage für I. Bachmann, der für
Hans Werner Henze (1926 - 2012)
die Texte schrieb für < Der Prinz von Homburg, 1960 Hamburg>. 
Für weltweites Aufsehen sorgte
Krzyyztof Penderecki (*1933)
mit seiner <Lukas Passion 1966> und als die absolute Sensation galt <Die Teufel von Loudun, 
1969 Hamburg>, ein Stück von A. Huxley, das von J. Whiting dramatisiert wurde.
Wenn nun an dieser Stelle ein Schlussstrich unter die Liste der bisher erfolgreichsten Opern-
komponisten aller Zeiten und ihre bis in die heutige Zeit aktuellen Werke gezogen wird, 
dann soll das nicht heissen, dass hier unerwähnt gebliebene Komponisten, bezw. ihre Kom-
positionen zu unbedeutend gewesen sind. Es ist ein unvorstellbar reichhaltiger Fundus, der, 
jeden Opern- oder sonstigen Musikliebhaber beglückend, trotzdem auf bestimmte Glanz-
punkte reduziert werden musste. Dabei spielt leider auch die Tatsache eine Rolle, dass in 
der heutigen Zeit die Nachfrage den Markt regelt und der Wirtschaftsfaktor (sprich: Umsatz 
durch Aufführung) für die Rechteinhaber ausschlaggebend ist und die Garanten dafür sind 
eben die meisten der hier aufgeführten Werke.
Doch nicht nur die Welt verändert sich, auch im Wesen des Menschen vollziehen sich Wand-
lungen, die meist durch äussere Einflüsse bestimmt werden. 
Beginnend mit dem 18. Jahrhundert entwickelte sich eine Üppigkeit auf musikalischem 
Gebiet und neben den vielen symphonischen Werken entstanden eben die hier geschilder-
ten Opern, die Liste der Komponisten, speziell dann im 19. Jahrhundert, nahm unvorstell-
bare Ausmasse an. So war es eigentlich klar, dass dadurch auch die verschiedensten Stil-
richtungen entstanden, je nach der Empfindungswelt des Einzelnen und es wuchsen auch 
mit dem technischen Fortschritt gesellschaftliche Ansprüche.
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Man emanzipierte sich, zeigte Gefühle und die mussten nicht immer anspruchsvoll sein. Im 
Gegenteil, die Menschen waren nicht mehr so ernst, trotz Kriege und Elend, und das über-
trug sich unbemerkt auf die Musik. Aus der Oper wurde die Operette oder das Musical und 
daraus entwickelte sich der Schlager, der sich zum beherrschenden Element im Seelen­
leben der Menschen entwickelte. Doch dazu mehr an noch folgenden Stellen (3. Operette 
und Schlager).
1.2. Berühmtheiten der Opernbühne
Dass oft über Triumph oder Schmähung auf der Opernbühne die jeweiligen Darsteller 
(Sänger oder Sängerin) mit entscheidend waren, liesse sich an vielen Beispielen aufzeigen. 
Jedenfalls verstanden es viele Künstler, wohl primär durch ihr Können, aber auch durch 
persönliches Inszenieren, die Gunst des Publikums zu erwerben und so zu Kultfiguren zu 
werden. Dazu sollen ein paar Namen dienen, die wiederum keine Wertmessung sind im 
Vergleich zu den unzähligen anderen, eigentlich ebenso berühmten Kollegen, die es mir 
aber unmöglich machen, sie ebenfalls zu erwähnen, dies würde den Rahmen sprengen und 
auch dem Anliegen nicht dienlich sein, zumal der Grad der Berühmtheit auch ausschlagge-
bend war und ist für das Kommerzielle.
Zu Beginn stehen zwei Namen aus dem 18./19. Jahrhundert, die Beide zu den Berühmtheiten 
ihrer Zeit zählen: 
Elisabeth Mara (1749 - 1833), galt als die grösste Sängerin ihrer Zeit und bekam, als erste 
Sängerin überhaupt, ein lebenslanges Engagement an der Königlichen Oper in Berlin. 
Luisa Rosa de Agular (1753 - 1833), deren Bekanntheitsgrad über ganz Europa reichte.
Gross in Mode waren auch die Kastraten, bei denen der Name Alessandro Moreschi 
(1858 - 1922) herausragte.
Kommen wir zurück in unsere Zeit und beginnen nach Geburtsjahren mit den Publikums- 
und Kassenmagneten, so wie ich sie sehe:
Berühmte Sänger : Berühmte Sängerinnen:  
Enrico Caruso (1873 ­ 1921) 
Benjamino Gigli (1890 ­ 1957)
Richard Tauber (1891 ­ 1948) Birgitt Nilson (1918 ­ 2005)
Mario Lanza (1921 ­ 1959) Maria Callas (1923 ­ 1977) 
Guiseppe di Stefano (1921 ­ 2008) Erika Köth (1927 ­ 1989)
Luciano Pavarotti (1935 ­ 2007) Anneliese Burmeister (1928 ­ 1988)
Rene Kollo (1937) Renate Holm (1931)
Placido Domingo (1941) Ingeborg Hallstein (1936) 
Peter Hoffmann (1944 ­ 2010) Grace Bumbry (1937) 
José Carreras (1946) Katja Ricciarelli (1946) 
Jochen Kowalski (1954) Sarah Brightman (1960)
Axel Köhler (1960) Cäcilia Bartoli (1966)
Rolando Vilazon (1972) Anna Netrebkow (1971)
Mit diesen Namen soll das Gebiet der Oper verlassen werden und der Weg führt nun in Rich-
tung leichte Muse, die ausschlaggebend geworden ist für die Geburt und Erschliessung der 




An dieser Stelle sollen nur, in Verbindung zu den vorangegangenen Abschnitten, einige der 
nach meiner Meinung berühmtesten Spielstätten, aufgezählt werden, denn sie zählen auch 
mit zu Geburtsstätten von Weltstars.
Über die Wirtschaftlichkeit dieser Spielstätten wird dann, unter E) 3.3.1. Wirtschaftlichkeit 
auf den Bühnen der Klassik, eingegangen.
Die sicherlich älteste Opernspielstätte dürfte das vor ca. 2000 Jahren gebaute Amphi theater 
in Verona sein, das an die 20.000 Plätze fasst und jährlich von ca. 1 Million Musikliebhabern 
besucht wird. Ein fester Ritus besteht darin, dass, trotz Programmwechsel, in jedem Jahr 
die Oper AIDA aufgeführt wird. Für das Jahr 2014 ist Placido Domingo zuständig. 
Ebenfalls in Italien und von Weltgeltung ist
die Mailänder Scala und, um einen Sprung nach Übersee zu machen,
die Metropolitan Opera in New York, dann
in Russland das Bolschoi­Theater mit dem berühmtesten Ballett der Welt und
in Australien, das in einer Bauzeit von 14 Jahren entstandene Opernhaus von Sidney,
das fünf Theater- und Konzertsäle mit einer Platzkapazität von 5532 aufweist. Ungefähr vier 
Millionen Besucher geniessen an die 2.500 Aufführungen jährlich.
Doch wieder zurück ins eigene Land, hier findet man in Deutschland
die Semper Oper in Dresden mit ihrer Vielfältigkeit, dazu im Gegensatz,
Bayreuth, wo im Richard­Wagner­ Festspielhaus nur Wagner auf dem Spielplan steht (Juli/ Aug).
Das Festspiel­ und Opernhaus Baden ­ Baden gilt als das grösste in Deutschland mit einer 
Platzkapazität von rd. 2.500 Plätzen
und eine der wirtschaftlich erfolgreichsten ist die Bayer. Staatsoper, München, mit rd. 2.100 
Plätzen und etwa 350 Aufführungen im Jahr, bei einer Besucherzahl von rund einer halben 
Million.
Last not least, die Hamburger Staatsoper, die mit als die renommierteste der Welt gilt und 
über 1690 Plätze verfügt.
Natürlich gibt es, fast wie auf jedem Gebiet, noch eine Vielzahl für die Musik wichtige 
Spielorte, z. Bsp. in Österreich die Bregenzer Festspiele, deren Seebühne an die 7000 
Zu schauer fasst (Juli/August), oder in der Schweiz die vielfältigen Festspiele Zürich (Juni/





War es zuerst der Gesang allein, mit dem der Mensch seine Gefühlswelt äusserte, so kamen 
doch, und das bereits in der Antike, Musikinstrumente dazu, wenn auch anfangs als ein-
fache, primitive Blas-, Zupf- und Schlaginstrumente in monotoner, einstimmiger Form. 
Daraus entwickelte sich, mit Beginn des mehrstimmigen Singens, auch eine Übertragung 
auf die Instrumente. Das Musizieren an den Fürstenhöfen wurde zu einer festen Einrich-
tung, begonnen und bevorzugt wurde dies sehr oft im kleineren Rahmen, in vertrauter, fast 
intimer Atmosphäre im Chambre, der Ausdruck Kammermusik war geboren. Im Grunde 
waren es zwei Streichinstumente (Violinen), begleitet vom Cembalo, der Triosonate, dem 
das Klaviertrio folgte, und in der anderen Variation, bei der nur Streicher eingesetzt wurden, 
entwickelte sich aus dem Streichtrio das Streichquartett.
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Viele bedeutende Komponisten, die auf diesem Gebiet tätig waren, schufen so Werke, die 
bis in die heutige Zeit Weltgeltung besitzen und so auch den höchsten Ansprüchen genügen.
2.1.2. Berühmte Kammermusikkomponisten
Etwa im 17. Jahrh. begannen gleichzeitig Komponisten in Italien und Deutschland diese 
Art von Musik zu komponieren, das waren z.Bsp: südlich der Alpen u.a. A. Corelli (1653 
-1713), oder A. Vivaldi (1678 - 1743), während in Deutschland eine ganze Reihe renom-
mierter Tonschöpfer tätig wurde. Es waren dies, ebenfalls u.a., J. Rosenmüller (1619 - 1684), 
D. Buxtehude (1637 - 1707), G. Ph. Telemann (1681 - 1767), der alles überragende J. S. Bach 
(1685 - 1750) und der im gleichen Jahr wie Bach geborenen G. F. Händel (1685 - 1759).
Inzwischen hatte sich auch die bis dahin gebräuchliche Einthemigkeit zu Gunsten der Zwei­
themigkeit gewandelt, die ja letztendlich auch Grundbasis für die ganze Welt der Sym­
phonik wurde. J. Haydn (1732 - 1809), komponierte neben seinen vielen Symphonien auch 
eine Vielzahl an Kammermusikwerken, zu nennen sind auch D. von Dittersdorf (1739 -1799), 
ganz speziell L. Boccherini (1743 - 1805), W. A. Mozart (1756 - 1791) und natürlich L. v. Beet­
hoven (1770 - 1827).
In der Romantik, als sich die Menschen ihrer inneren Gefühle nicht nur bewusst wurden, 
sondern sie auch zeigten, waren es wiederum berühmte und grosse Musiker, die ihre 
inneren Regungen an Hand von Kammermusikkompositionen offenbarten. Dazu gehören:
L. Spohr (1784 - 1859), C. M. v. Weber (1786 -1826), F. Schubert (1797 - 1828), 
F. Mendelssohn ­ Bartholdy (1809 - 1847), R. Schumann (1810 - 1856) und ganz besonders 
J. Brahms (1833 - 1897).
Aber auch im übrigen Europa gab es ganz bedeutende Kammermusikwerke durch: C. Franck 
(1822 - 1890), G. Verdi (1813 - 1901), E. Grieg (1843 - 1907), A. Borodin (1833 - 1887), F. Smetana 
(1824 - 1884), A. Dvorák (1841 - 1904), wobei die Liste der erfolgreichen Komponisten dieser 
Zeit noch weitaus grösser ist.
In den letzten 200 Jahren wurde die Tradition der Kammermusik noch wesentlich intensiver 
und variationsreicher weiter geführt und die folgenden Namen dürfen nicht unerwähnt blei-
ben: H. Pfitzner, M. Reger, H. Kaminski, P. Hindemith, und die neutönige Musikergeneration 
mit H. Genzmer, A. Schönberg, A. Webern und A. Berg.
Und auch, genau wie in der vorhergegangenen Zeit, finden sich europaweit berühmte Namen 
wie: A. Honegger, C. Debussy, M. Ravel, D. Milhaud, O. Messiaen, P. Boulez, O. Respighi, 
A. K. Glasunow, I. Strawinski, S.  Prokofjew, B. Bartok , Z. Kodály und auch noch zu erwähnen 
K. Szymanowski.
Die hier vielleicht etwas üppig anmutende Aufzählung von Komponisten soll ja nur auf 
die unumstrittene, grosse Bedeutung der Kammermusik in der Rangordnung im Univer­
sum Musik hinweisen, wenngleich die nun folgenden Abschnitte (2.2. u. 2.3.) die Welt der 
Orchestermusik, neben der beeindruckenden Opernmusik, als die wohl bedeutungsvollste 
darstellen wird.
Aber die Kammermusik lebt auch in der heutigen Zeit, das beweisen europaweite Kammer-
musikfestivals z. Bsp. in der Schweiz die Kyburgiade oder GAYA/Thun in Niederösterreich 
das Allegro Vivo und in Deutschland u.a. die Eckelshausener Musiktage.
2.2. Welt der Symphonien
2.2.1. Kennzeichnung
Waren es zuerst kleine Besetzungen, wie sie für die Kammermusik benötigt wurden, so 
entwickelte sich zwangsläufig mit dem Entstehen der Oper auch ein grösseres und dann 
grosses Orchester. Der damaligen Zeit und den damit vorhandenen Möglichkeiten entspre-
chend, spielte man nur kurze Stücke, die aber, zusammengefügt, aneinander gereiht und 
sich abwechselnd in Rhythmus und Länge, die sogenannte Suite bildeten.
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Sie hatte ihre Blütezeit im 16. und 17. Jhrh. und auch hier gab es viele renommierte Kom-
ponisten, wobei stellvertretend nur einer genannt werden soll, nachdem man ihm an die 
600 Suitenkompositionen zuschreibt, nämlich Georg Philipp Telemann (1681 - 1767). Um 
nun den Versuch zu starten, zumindest einen Hauch von der Welt der Orchesterwerke zu 
erhaschen, begebe ich mich in die Hände des wohl berühmtesten Dirigenten unserer Zeit, 
Herbert von Karajan, der eine Auswahl getroffen hat in dem von Walter Panofsky (Hum­
boldt Taschenbücher Grossband, Lizenzausgabe im Gebrüder Weiß Verlag Lebendiges 
Wissen Berlin­München) herausgegebenen <Die hundert schönsten Konzerte>, bei dem 
es auf S. 12 heisst:
<Stamitz schloss das Tor der Sinfonie auf. Haydn öffnete es. Mozart, Beethoven und viele 
andere schritten hindurch, bis es sich hinter Bruckner und Mahler zu schliessen begann. 
In unserer Zeit werden nur noch selten Sinfonien komponiert. Um 1750 herum gehörte es 
jedoch zum guten Ton, Sinfonien zu schreiben. Allein Joseph Haydn,”Vice­Capelmeister” 
des Fürsten Esterhazy komponierte deren 104>.
2.2.2. Berühmte Komponisten von Symphonien
Im Laufe dieser Arbeit wurden eigentlich schon fast alle grossen Komponisten in irgend- 
einem Zusammenhang erwähnt, weil sie, fast ohne Ausnahme, auf den meisten musika-
lischen Gebieten schöpferisch tätig waren. Symphonien schrieben sie auch fast alle, egal 
ob Haydn, Mozart, Beethoven, Schubert, Berlioz, Schumann, Brahms, Bruckner, Dvorák, 
Tschaikowsky, Sibelius, Honegger, Prokofjew, Strawinski und jeder hatte seine Glanz­
stücke, wie überall in der Literatur nachzulesen ist. Deshalb sollen ein paar von diesen 
unvergänglichen Meisterwerken mit aufgeführt werden, weil sie fester Bestandteil unserer 
musikalischen Kultur sind.
Absolutes Volksgut sind Beethovens Fünfte, c­moll, 1808 Wien, mit ihrem alles beherrschen-
den Anfang und natürlich die Neunte mit dem mächtigen Götterfunken­Chor im letzten 
Satz.
Geschichtlich davor steht aber die etwas kurios anmutende Abschiedssymphonie, Nr. 45 
von J. Haydn, bei der die Musiker nacheinander, bis auf Zwei, aufhören und ihre Sachen 
packen.
Die Jupiter­Symphonie, deren Uraufführungsdatum nicht bekannt ist, steht hier für Mozart, 
während Schubert mit seiner Unvollendeten doch sein Werk vollendet hat.
Mit einem riesigen Orchester beeindruckte H. Berlioz bei seiner Symphonie fantastique, 
1830 Paris. 
Forte unerwünscht könnte man bei der Brahmschen Symphonie Nr. 3, F­ Dur, 1883 Wien, 
sagen, weil alle vier Sätze im piano enden. 
Perfektion erreicht A. Bruckner in seiner 8. Symphonie, c­moll, 1892 Wien und immer wie-
der als Klassiker in den Konzertsälen der Welt, Anton Dvoráks Symphonie Nr. 9 , e­moll 
(Aus der neuen Welt), 1893 New York.
Die 6. Symphonie, h­moll, (Pathétique), 1893 St. Petersburg von P. Tschaikowskij ist <wohl 
…/… eines der erschütterndsten Selbstbekenntnisse, die je in Musik gesetzt wurden> (W. 
Panovsky, S. 77).
Anfangs umstritten, heute zum Bestandteil der Konzerthäuser Deutschlands und Frank-
reichs gehörend, ist die Symphonie, d­moll, 1889 Paris von César Franck.
Mit einem überdimensionalen Orchester und gewaltigen Chören schuf G. Mahler seine 
neun riesigen Symphonien, wobei die Achte den Namen Symphonie der Tausend trägt. 
Religiös als Grundstimmung, das ist die Basis bei A. Honeggers Symphonie liturgique und 
letztendlich soll hier nun ein Abschluss stattfinden mit Symphonie en ut (1940 Chicago), 
von Igor Strawinskij, mit der er sich, einer letzten Perle gleich, in die Kette der vielen, 




Die Symphonie hat ihre Wurzel in der Zweithemigkeit (Sonatenform), wobei der Komponist 
dann zeigen konnte, was er alles daraus formen kann. Das sind im Grunde genommen 
feste Regeln. Anders verhält es sich bei den Tonschöpfungen oder bei den Sympho nischen 
Dich tungen, bei denen der Komponist versucht, Eindrücke klanglich darzustellen und hier 
lohnt es sich, noch einmal den Gedanken Herbert von Karajans zu folgen (aus: Die hundert 
schönsten Konzerte, S. 5 u. 6) und ergänzend dazu meine persönliche Bewer tung, die 
geschicht lich geordnet so aussieht:
Als Tonschöpfungen gelten (Uraufführungszeit und Ort soweit bekannt in Klammern):
Georg Friedrich Händel, Concerti grossi, g­moll, Nr. 6
Johann Sebastian Bach, Brandenburgische Konzerte
Richard Wagner, Siegfried Idyll (1870, Triebschen)
George Bizet, L’Arlésienne 
Gustav Mahler, Das Lied der Erde (1911, München)
Leos Janécek, Sinfonietta (1926, Prag)
Béla Bártok, Konzert für Orchester (1945, New York)
Maurice Ravel, Boléro (1928, Paris)
Paul Hindemith, Mathis der Maler (1934, Berlin)
Werner Egk, Französische Suite (1958, München)
Carl Orff, Trionfi: Carmina burana ­ Catulli carmina ­ Trionfo di Afrodite
komplett uraufgeführt 1953 in München.
2.3.2. Berühmte Komponisten und ihre Werke
An Symphonischen Dichtungen sollen hier erwähnt werden:
Franz Liszt, Les Prèludes (1854 Weimar)
Friedrich Smetana, Die Moldau (1875 Prag)
Modest Mussorgskij, Bilder einer Ausstellung (Orchesterfassung: 1923 Boston/USA)
Richard Strauss, Don Juan (1895,Köln),
Don Quichotte (1898, Köln),
Ein Heldenleben (1899 Frankfurt/M.),
Claude Debussy, Prélude á l’apres­midi ­d’un faune (1894, Paris),
La Mer (1905, Paris),
Maurice Ravel, Rhapsodie Espagnole (1908, Paris),
Daphne + Cloe (1912, Paris),
Paul Dukas Der Zauberlehrling (1907, Paris),
Nikolai Rimskij-Korsakow, Scheherazade (op. 35, 1888).
Und so könnte man den Faden noch immer weiter spinnen, doch soll mit diesen, weltweit 
bekannten Meisterwerken, nun das Gebiet der Orchestermusik verlassen werden und ich 
möchte über gehen in die Welt der Operette und Schlager. Doch vorher noch ein kurzer 
Blick auf die Entstehung der Operette.
Darüber steht bei: Festival der heiteren Muse, Geschichte der Operette (http.//www.ekw-org.
de/europaeischekulturwerkstatt-ev./die-geschichte-der-operette.html) unter anderem: <Als 
Geburtsstunde der Operette gilt der 5. Juli 1855. An diesem Tag eröffnet der Komponist, 
Dirigent und Cello­Virtuose deutsch­jüdischer Herkunft Jacques Offenbach sein kleines 
Theater „Bouffe­Parisiens“ dierkt vor den Toren der 1. Pariser Weltausstellung.
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Das Eröffnungsstück „Die Beiden Blinden“ mit nur 2 agierenden Personen ging als erste 
moderne Operette in die Musikgeschichte ein …/… 
Mit der Uraufführung der legendären „Fledermaus“ begann 1884 die goldene Ära der Wie­
ner Operette …/… bereits am Ende des 19. Jahrh. bekam die Donaumetropole eine starke 
Konkurrenz mit der Berliner Operette: mit „Frau Luna“ (1899) von Paul Lincke war die erste 
bedeutende Operette verfaßt>.
So weit der Hinweis – doch nun hinüber in die Welt der Operette und des Schlagers. 
3. Operette und Schlager
3.1. Grundlagen
3.1.1. Merkmale eines Schlagers
Wenn man bei Wikipedia nachschlägt unter (http://.de.wikipedia.org/wiki/Schlager#Anfangszeit) 
dann gibt es dort für den Begriff Schlager in der Musikwissenschaft keine eindeutige Definition.
Verschiedene Autoren bezeichnen dies als schwierig oder nicht möglich. Das ist aber nur 
nachvollziehbar, wenn man den Schlager aus der Sicht des Musikschaffens im klassischen 
Stil sieht, denn aus der Sicht der emotionalen Empfindungswelt des Schlagerfreundes ist 
eine eindeutige Definition schon möglich.
Während in der klassischen oder der sogenannten E­Musik das künstlerische Schaffen und 
die Selbstverwirklichung der Hauptgrund für das Komponieren sind, so zielt der Schlager 
ganz bewusst auf die Wirkung beim Zuhörer. Zählt beim ernsthaften Komponisten die 
Anerkennung als Künstler, so zählt beim Schlagerkomponisten überwiegend der Bekannt­
heits grad in Verbindung mit entsprechendem finanziellen Erfolg.
Während klassische Komponisten ihre Kunst im Verarbeiten ihrer Eingebungen zeigen, sei 
es in Form von sogen. Durchführungen oder kunstvollen Spaziergängen quer durch den 
Quintenzirkel, so geht es beim Schlager eigentlich um die einfachsten Kurzformen eines 
Melodieablaufs, denn er muss ins Ohr gehen, dort emotional erfasst und gespeichert 
werden. Das Ziel: aus dem Schlager einen Verkaufsschlager zu machen, oder auch anders 
ausgedrückt: bestimmte Emotionen oder Träume zu wecken, um daraus Kauflust zu erzeu-
gen. Dass diese Denk-und Handlungsweise erfolgreich ist, zeigen die Verkaufszahlen der 
Tonträger in den letzten 50 Jahren, über die zu einem späteren Zeitpunkt an Hand von 
Ta bel len und Übersichten noch zu berichten sein wird (unter: E) 3. Musikmarkt und Geld-
wirtschaft).
3.1.2. Entwicklung des Schlagers
(Vgl. zum Folgenden.: http:// de.wikipedia.org/wiki/Schlager#Anfangszeit)
Um einmal kurz in die Historie des Schlagers einzutauchen, dient ein Nachschlagen an der 
o.a. Stelle <Scherzhafte und derbe Lieder kannte man schon im ausgehenden Mittel alter, 
die von der Kunstmusik entweder ignoriert oder assimiliert wurden>. Einen festen Begriff für 
die seinerzeitige Art von Liedern kann man in der Literatur nicht finden.
Weiter heisst es i.gl.A. wörtlich:
<Der Begriff des Schlagers im heutigen Sinne entstand in der zweiten Hälfte des 19. Jahrhun­
derts>.
Der erste, auf ein bestimmtes Werk, auf einen Komponisten und auf eine Aufführung 
bezogene öffentliche Nachweis des Begriffs S c h l a g e r  ist im Wiener Fremdenblatt 
v. 17. Februar 1867 zu lesen, wo im Bericht über die Uraufführung des Walzers <An der 
schönen blauen Donau> geschrieben stand:
<Die Eröffnungsnummer der zweiten Abteilung war ein entschiedener Schlager>.
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Aber die eigentlichen Geburtsstätten für den Schlager waren die, in den Anfängen des 
20. Jahr hunderts entstandenen, Operetten, mit einer Fülle eingängiger Melodien auf der 
etwas gehobenen Textebene, im Gegensatz zu den frivolen und oft leicht anzüglichen Texten 
einerseits, entstanden aus den Entbehrungen und Nachholbedürfnissen einer durch den 
1. Weltkrieg seelisch und körperlich geschundenen Gesellschaft, die nach innerer Befreiung 
durch entsprechende Wunschvorstellungen strebte, in diesem Fall das Verhältnis Mann zu 
Frau (Ich hab das Fräulein Helen baden gesehn) und umgekehrt (Was machst du mit dem 
Knie, lieber Hans oder Josef, ach Josef, wie bist du so keusch) betreffend, zum Inhalt hatten. 
Damit wurden bestimmte Hemmschwellen abgebaut und das war dann bestimmend für die 
Weiter entwicklung des Schlagers, der allerdings mit dem Beginn des National sozialismus 
wieder in eine züchtigere und vaterlandsträchtige Bahn gelenkt wurde.
Verheerend war die Tatsache, dass durch den Judenhass und deren Verfolgung die eigent-
lichen Schlagermacher der damaligen Zeit, die überwiegend jüdischer Abstammung waren, 
entweder emigrieren mussten oder aber in Konzentrationslager verschleppt und ermordet 
wurden. Dieses düstere Kapitel der Vorkriegsschlagerwelt wird im nächsten Kapitel (unter: 
D) 3.2. Operette und Schlager) noch eingehend zu betrachten sein.
War, wie eingangs erwähnt, Wien der Geburtsort des Begriffs Schlager, so war es in Berlin 
Paul Lindau, der als Journalist und Filmkritiker den Begriff Schlager verwandte.
Für eine schnelle Verbreitung sorgten das Grammophon (Bildtafel 7, S. 167) und die auf-
kommende Filmindustrie. Der Schlager wurde so zur Ware und Kommerz, der keinerlei 
künstle rische Ansprüche an den Hörer stellte und nur dem Zweck diente, Wünsche und 
Träume zu wecken, um so, angeregt durch das Vorstellungsvermögen beim Hören des Textes, 
bezw. der Melodie, den Kaufwillen zu erzeugen und somit das Ziel des Produzierenden zu 
erreichen, nämlich:
Über Emotion zu Umsatz und über Umsatz zu materiellem Gewinn zu kommen.
Aus diesem Blickwinkel betrachtet, hat das Sprichwort: Geld verdirbt den Charakter, dies 
mag ein bisschen überzogen klingen, dahin gehend Gültigkeit, dass es so manchem Kom-
ponisten nicht nur um schöpferische, sondern mehr um materielle Werte ging. Auf die 
Gegen wart bezogen, ist dies, meiner Meinung nach, teilweise unbestreitbar.
Dass dabei der Schlager liebhaber und -hörer ein fruchtbares Feld liefert, liegt in der Natur 
der Sache und wird sich sicher kaum ändern. Andererseits ist diese Tatsache Alibi für Kom-
ponisten und Texter, die dumm wären, wenn sie dies nicht ausnutzen würden. Ausserdem 
ist es ja nicht ehrenrührig, wenn man versucht, aus klingenden Tönen klingende Münze zu 
machen.
Zur Ehrenrettung der meisten Tonschöpfer und Texter soll aber letztendlich der uralte 
Ausspruch gelten: Ausnahmen bestätigen die Regel, und somit sollen und dürfen nicht alle 
Schlagerkomponisten und -texter über einen Kamm geschoren werden.
3.2. Operette und Schlager  
3.2.1. Überblick
Dass es in der 1. Hälfte des 20. Jahrh. viele kreative jüdische Mitbürger gab, zeigt die Viel-
zahl von Operettenkomponisten und auch Textern.
Zu den bekanntesten Texteschreibern der damaligen Zeit gehört wohl Fritz Löhner­Beda, 
der kurioserweise Adolf Hitlers Lieblingslied <Dein ist mein ganzes Herz> textete, aber trotz-
dem im KZ Dachau landete und dort 1942 ermordet wurde. Ebenfalls ermordet wurden 
auch die seinerzeit beliebten Texter vieler Operetten Fritz Grünbaum (1941 in Dachau) und 
auch Leo Jacobson.
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Robert Gilbert (1899 - 1978), der ebenfalls zu den erfolgreichsten Textern seiner Zeit gehörte, 
emigrierte rechtzeitig über Frankreich (1938) nach USA (1939). 
Mehr dazu anschliessend noch unter 3.2.2.1. Operetten-Schlagertexter.
Der Schwerpunkt des Beginns der Schlagerproduktionen liegt eindeutig im Bereich der 
Operette und nachfolgend bei den Musik- und Revuefilmen. Hier kam es zu zündenden Text-
ideen, verbunden mit eingängigen Melodien und natürlich auch Menschen, die die entspre-
chende Begabung in sich hatten, und das waren in der 1. Hälfte des 20. Jahrh. erstaunlich 
Viele. Aber auch die Musikverlage nutzten die Gunst der Stunde und es gab ganze Serien 
mit Schlagertextheftchen, allein der Verlag Willi Pinkert, Berlin-Reinickendorf schaffte unter 
der Bezeichnung: Monopol-Liederbücher in der Zeit von 1929 bis 1941 zum Stückpreis von 
10 Pfennig nicht weniger als 123 laufende Ausgaben, aber auch andere Verlage boten eine 
reichhaltige Palette an, für die heute Liebhaber und Sammler bis zu € 20.- und mehr bezahlen 
(Bildtafel 8, S. 169).
Dass eine Vielzahl der Textdichter jüdischer Abstammung waren, entbehrt nicht einer gewis-
sen Tragik, aber es war so. Diese Künstler hatten dann nur zum grossen Teil das Pech, dass 
der Nationalsozialismus die Macht ergriff und Menschenverachtung über die Kunst stellte.
Wenn hier nun der Versuch unternommen wird, einen halbwegs repräsentativen Querschnitt 
durch die Schlagerwelt der Operette zu unternehmen, so liegt das zum Teil auch an der Tat-
sache, dass mir alle die hier aufgeführten Schlagerbeispiele aus meiner frühen Jugendzeit 
selbst bekannt sind. Ein Spiegelbild liefern auch die Spielpläne der Theater und Schauspiel-
häuser, genauso wie die Medien Radio und Fernsehen, die ganz bestimmte Operetten oder 
-melodien in ihren Programmen haben. Die entsprechenden historischen Angaben über 
Werke und Schöpfer wurden an den entsprechenden Stellen bei Wikipedia wie z. Bsp.
<http://de.wikipedia.org/wiki/ (jeweils Name des Betreffenden) oder <www.golyr.de//lyrics> 
ermittelt.
Des weiteren wurde, um biografische Daten zu erhalten, auch Reclams Opern­und Operetten­
führer von mir mit hinzugezogen. Beginnen wir einfach mit den Schlagern, welche die hier 
genannten Voraussetzungen erfüllen, wobei nicht der Beliebtheitsgrad, sondern die Rei-
henfolge der Komponisten nach ihrem Geburtsjahr zählt. Es zählt auch nicht der Lebens-
weg des Einzelnen, es geht nur um die jeweiligen Erfolgsschlager.
3.2.2. Schlager in der Operettenwelt
3.2.2.1. Komponisten
Die Beliebtheit der Schlager ist hier nun nicht ausschlaggebend, die aufgeführte Reihen-
folge ergibt sich aus den Geburtsjahren der jeweiligen Komponisten:
<Hab ich nur deine Liebe> aus <Boccaccio, 1879 Wien>
von Franz von Suppé (1819 - 1895), Text: F.Zell + R.Genée
Es waren nicht nur die <gesungenen Schlager>, die Karriere machten und heute noch 
machen, es waren auch instrumentale Titel und hier kommen wir zuerst auf den
<Can-can>, eine der bekanntesten Melodien der Welt, 
aus <Orpheus in der Unterwelt, Paris, 1858> und die 
<Barcarole>, aus <Hoffmann’s Erzählungen>,
beide von Jacques Offenbach (1819- 1880)
<Glücklich ist, wer vergisst> und <Mein Herr Marquis>
aus <Die Fledermaus, 1874 Wien>
von Johann Strauss, Sohn (1825 - 1899), Text: T.C.Haffner + R.Genée.
Zur eigentlichen Berühmtheit wurde der Komponist als Walzerkönig.
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Auf diesem Gebiet erreichte er Weltruhm u. a. mit seinen Walzern, an erster Stelle:
<An der schönen blauen Donau, 1867>, die inoffizielle Hymne Österreichs. 
In Russland gefeiert, gab es 1872 in Amerika ein Riesenspektakel, als Strauss <mit 20.000 
Sänger/innen und 20 Subdirigenten den Donauwalzer aufführte> (http://www.haydn-ge-
sellschaft.at/komponisten.htm).
Oft wird der berühmte Sohn mit dem Vater Johann Strauss (1804 - 1849) verwechselt, von 
dem alljährlich im Neujahrskonzert der Wiener Philharmoniker als krönendes Finale der 
<Radetzky­Marsch> gespielt wird.
Kommen wir wieder zurück zu den gesungenen Schlagern, wobei ich es wiederum dabei 
belasse, dem Komponisten jeweils nur einen bis heute bekannten Schlager zu zuordnen.
Ausnahmen gelten bei Franz Lehar und Robert Stolz an Hand der fast unübersehbaren 
Schlagerfülle dieser Beiden. Es beginnt mit:
Karl Millöcker (1842 - 1899), Texte: F. Zell u. R. Gené
<Ach, ich hab sie ja nur auf die Schulter geküsst>, aus <Der Bettelstudent, 1882 Wien>
Carl Zeller (1842 - 1898), Text: M. West u. L. Held:
<Wie mei Ahnerl zwanzig Jahr> aus <Der Vogelhändler, 1891 Wien> 
Richard Heuberger (1850 - 1914), Text: Victor Léon u. Hugo v. Waldberg
<Komm mit mir ins Chambre séparée>, aus <Der Opernball, 1898 Wien> 
Paul Lincke (1866 - 1946), Texte: Heinrich Bolten­Baeckers
<Das ist die Berliner Luft> aus <Frau Luna, 1899 Berlin> 
Oskar Straus (1870 - 1954), Text: A. Grünwald
<Warum soll eine Frau kein Verhältnis haben>,
aus <Eine Frau, die weiss was sie will, 1932 Berlin>
Franz Lehar (1870 - 1948) nimmt eine Sonderstellung ein, ein Kommentar folgt am Ende 
dieser Schlagerpräsentation. Hier nur ein paar seiner berühmtesten Titel: 
<Da geh ich ins Maxim> aus <Die lustige Witwe, 1905 Wien>, 
Text: Victor Léon + Leo Stein 
<Niemand liebt dich so wie ich>, aus <Paganini, 1925 Wien>
Texte: Paul Knepler + Bela Jenbach
<Es steht ein Soldat am Wolgastrand> 
<Einer wird kommen>, aus <Der Zarewitsch, 1927 Berlin>
Text: Bela Jenbach + H.Reichert 
<Dein ist mein ganzes Herz>, aus <Das Land des Lächelns, 1929 Berlin>
Text: L.Herzer + F.Löhner­Beda 
<Freunde, das Leben ist lebenswert>, aus <Giuditta, 1934 Wien>
Text: Paul Knepler + F.Löhner­Beda
Leon Jessel (1871 - 1942)
<Mädle aus dem schwarzen Walde> aus <Das Schwarzwaldmädel, 1917 Berlin>
Text: T. August Neidhardt
Leo Fall (1873 - 1925) 
<Heinerle, Heinerle, hab kein Geld>, aus <Der fidele Bauer, 1907 Mannheim>
Text: Victor Léon
Edmund Eysler (1874 - 1949)
<Küssen ist keine Sünd>, aus <Bruder Straubinger, 1903 Wien>
Text: M. West + J. Schnitzer
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Walter Kollo (1878 - 1940)
<Das ist der Frühling von Berlin>, aus <Die Frau ohne Kuss, 1924 Berlin>
Liedtext: Willi Kollo  
Jean Gilbert (1879 - 1942)
<Puppchen, du bist mein Augenstern> aus der Posse <Puppchen> war sein
berühmtestes Lied,
<Die keusche Susanne, 1910 Magdeburg> seine bekannteste Operette
Liedtexte: G. Okonowski + A. Schönfeld
Ebenfalls eine herausragende Sonderstellung nimmt 
Robert Stolz (1880 - 1975) ein,
der mehr als 50 Operetten und viele Filmmusiken komponierte. Seine 1. Operette <Schön 
Lorchen> wurde 1903 in Salzburg uraufgeführt. Es folgten u. a. <Der Favorit, 1916 Berlin>, 
<Der Tanz ins Glück> oder <Im Weissen Rössl>, nach dem 2. Weltkrieg <Salome,1958> mit 
Richard Tauber. Doch ist heute fast nicht mehr zu unterscheiden, aus welchem seiner Werke 
die weltbekannten Schlager stammen. Hier seien nur einige davon willkürlich heraus-
gegriffen:
<Du sollst der Kaiser meiner Seele sein>, aus <Der Favorit, 1916 Berlin>,
Text: Fritz Grünbaum u. Wilh.Sterk
<Auf der Heide blühn die letzten Rosen>, Text: Bruno Balz
<Im Prater blühn wieder die Bäume>, Text: Kurt Robitschek
<Mein Liebeslied muss ein Walzer sein>, Text: Robert Gilbert 
<Vor meinem Vaterhaus steht eine Linde>, Text: Bruno Hardt­Walden 
In der Biografie steht, dass Robert Stolz den Walzer zum Schlager gemacht hat (http://ww w.
hdg.de/lemo/biografie/robert-stolz.html). 
Emmerich Kalman (1882 - 1953) 
<Tausend kleine Englein singen>, aus <Die Csárdásfürstin, 1915 Wien>
Texte: Leon Stein + Bela Jenbach
Eduard Künnecke (1885 - 1953) 
<Ich bin nur ein armer Wandergesell>, aus <Der Vetter aus Dingsda, 1921 Berlin>
Text: H. Haller + Fritz Oliven 
Ralph Benatzky (1887 - 1957) 
<Was kann der Sigismund dafür,>, aus <Im weissen Rössl, 1930 Berlin>
Text: H. Müller + E. Charell  
Paul Abraham (1892 - 1960)
<Mausi, süss warst du heut nacht>, aus <Victoria und ihr Husar, 1930 Wien>
Texte: Alfred Grünwald + F. Löhner­Beda 
Nico Dostal (1895 - 1946) 
<Ich bin verliebt, bin so verliebt>, aus <Clivia, 1933 Berlin>
Text: C. Amberg + F. Maregg
Fred Raimond (1900 - 1954) 
<und die Musik spielt dazu>, aus <Saison in Salzburg, 1938 Kiel>
Texte: M. Wallner + K. Feltz
Friedrich Schröder (1910 - 1972) 
<Ich spiel mit dir>, aus <Hochzeitsnacht im Paradies, 1942 Berlin>
Texte: Günther Schwenn.
Alle hier Genannten, natürlich ist die Auswahl nicht vollständig, schufen unvergängliche 
Melodien, die bis in die heutige Zeit als Schlager in den Herzen der Menschen weiterleben, 
wobei ich auch Schlager berücksichtigt habe, bei denen die Texter wegen ihrer jüdischen 
Herkunft verfolgt oder umgebracht wurden.
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Drei der genannten Komponisten wirkten noch weit in die Zeit nach dem 2. Weltkrieg.
Es waren die beiden
Paul Abraham und Robert Stolz, die durch Emigration dem Zugriff der Nazis entkamen, 
nach dem Kriegsende wieder nach Deutschland zurückkehrten und grosse Erfolge feiern 
konnten.
Der Dritte war Franz Lehar, der sich die Gunst Adolf Hitlers erwarb und für den Führer 
sogar eine Sonderbearbeitung für <Die Lustige Witwe> vornahm, wie er in einem Brief 
an den damaligen Reichskulturwalter schrieb (diesen Brief und noch sechs weitere Lehar­
Briefe hatte mir ein längst verstorbener Freund vermacht, vor vielen Jahren ließ ich sie bei 
SOTHEBYS versteigern). 
3.2.2.2. Operetten - Schlagertexter
Noch einmal zurück zum eigentlichen Schlager oder auch Lied oder zu einem Musikstück 
im Allgemeinen. Wenn es sich um ein orchestrales Werk handelt, ist es eindeutig, dass nur 
der Komponist zählt. Kommt Text dazu, ist es fast ebenso, oft kennt man den Texter nicht. 
Warum dies so ist, die Frage wird wohl immer unbeantwortet im Raum stehen, obwohl es 
sehr oft der Text ist, der über Erfolg oder Misserfolg entscheidet. Die Zeit in der 1. Hälfte des 
20.Jahrhunderts brachte, wie zu ersehen ist, eine Vielzahl an bekannten und beliebten Text-
dichtern hervor, die aber zum Teil auf Grund ihrer jüdischen Herkunft gedemütigt, verfolgt 
und auch umgebracht wurden. Symbolisch für alle, die dieses Schicksal erleiden mussten, 
seien zwei der damals bekanntesten hier genannt:
Zum einen:
Fritz Löhner­Beda (1883 - 1942 in Auschwitz)
war in den 20­er und 30-er Jahren ein vielgefragter, überaus erfolgreicher und beliebter 
Texteschreiber. Er muss ein ausgesprochen humorvoller Mensch gewesen sein. Hier einige 
seiner Erfolgstitel:
1923 <Ausgerechnet Bananen> und <O Donna Clara>
1925 <Was machst du mit dem Knie, lieber Hans> und < Wo sind deine Haare, August>
1926 <Drunt in der Lobau>
1927 <Ich hab mein Herz in Heidelberg verloren>, ein absolut unvergänglicher Welthit
1929  <Dein ist mein ganzes Herz>, für Lehar’s Operette <Land des Lächelns, 1929> geschrie-
ben, ebenfalls ein Welthit und, welch grausame Ironie, es war Hitler’s Lieblingslied. 
Eine wunderbare Würdigung erfuhr dieses Lied 2012, als es anlässlich der Verleihung des 
Friedensnobelpreises an die Europäische Union zum Abschluss der Veranstaltung in Oslo 
von Brenden Gunnell gesungen wurde.
1931 textete er auch <Du schwarzer Zigeuner> zum Tango von Karel Vacek (1902 - 1982), der 
1981 zum Nationalkünstler erhoben wurde.
Als dann in der 2. Hälfte der 30-er Jahre die Judenverfolgung begann, wurde F. Löhner­ 
Beda 1938 nach Buchenwald deportiert, 1940 wurde er eingetragen ins Lexikon der Juden 
in der Musik, kam 1942 nach Auschwitz, wo er unter den schlimmsten Demütigungen litt 
und nach vielen Misshandlungen an diesen auch verstarb. 
Für uns ist diese grausame Tatsache gar nicht nachvollziehbar.
Das zweite Beispiel, Robert Gilbert (1899 - 1978), (Sohn des berühmten Komponisten Jean 
Gilbert) , ebenfalls einer der bekanntesten Textdichter aus dieser Zeit.
Er war der Verfasser von ca. 60 Operettenlibretti und an die 100 Tonfilmen. Durch recht-
zeitige Emigration entging er der Nazi­Verfolgung und überlebte so.
Auch heute noch sind viele seiner Texte in aller Munde wie z. Bsp.:
1929  <Am Sonntag will mein Süßer mit mir segeln gehn> 
(Dieser Titel landete 1961 (!) durch einen Schlagerfilm sogar in der Hitparade).
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1930  <Es muss was Wunderbares sein, von dir geliebt zu werden> 
< Das ist die Liebe der Matrosen>
1930 < Die ganze Welt ist himmelblau>
1931  <Das gibts nur einmal> 
unvergesslich <O mein Papa>
und ach so viele schöne andere, unvergessliche Titel. Nach Kriegsende kam er zurück nach 
Europa und übersetzte die berühmtesten Musicals wie z. Bsp: My Fair Lady, Hello­Dolly 
oder Cabaret.
Welch ein Glück für die Nachwelt, der Nationalsozialismus ist tot, die Musik und die Texte 
dieser gedemütigten Menschen haben überlebt und leben auch in uns weiter.
3.2.2.3. Publikumslieblinge
Natürlich sollen auch die, für die damalige Zeit populären und Massstäbe setzenden Inter-
preten nicht unerwähnt bleiben, wobei auch hier wiederum nur ein kleiner, repräsentativer 
Ausschnitt vorgenommen werden kann.
Zu den Paradebeispielen gehören Marlene Dietrich (1901 - 1992) mit dem Song <Ich bin von 
Kopf bis Fuss auf Liebe eingestellt>, aus dem Spielfilm <Der blaue Engel,1930 Berlin>, von 
Josef Sternberg, mit dem sie zwischen 1930 und 1935 einige Filme drehte, oder aus dem 
gleichnamigen Film <Ich küsse Ihre Hand Madam>, zusammen mit dem ebenfalls legen-
dären Richard Tauber.
Im Jahr 1976 sang sie den Titelsong zu dem Film <Schöner Gigolo-armer Gigolo>, ein 
Schlager, der bereits 1928 von dem Italiener Leonello Casucci und dem Texter Julius 
Brammer geschaffen und ein Jahr später erstmals von dem Sänger Kurt Mühlhardt auf-
geführt wurde. Auch dieses Lied hat seinen festen Platz in der Schlagerwelt gefunden und 
wurde von vielen Interpreten,
wie Louis Armstrong (1930) oder Bing Crosby (1931) immer wieder neu aufgenommen.
Eine ebenfalls schillernde Figur in der damaligen Berliner Operettenwelt war 
Fritzi Massary (1882 - 1969). Sie war die berühmteste Operettensängerin ihrer Zeit, ein 
Zuschau ermagnet und konnte sich erlauben, von den jeweiligen Tageseinnahmen einen 
Grossteil nach der Vorstellung mit nach Hause zu nehmen (nachzulesen bei Wikipedia). 
Zwei ihrer berühmtesten Schlager waren <Joseph, ach Joseph, wie bist du so keusch> (aus: 
Madame Pompadour) und <Warum soll eine Frau kein Verhältnis haben> (aus: Eine Frau, die 
weiss was sie will).
<Liebling, mein Herz lässt dich grüssen> aus dem Film <Die drei von der Tankstelle, 1930> 
und <Ich tanze mit dir in den Himmel hinein> aus dem Film <Sieben Ohrfeigen, 1937> 
machten u. a. Lilian Harvey zusammen mit Willy Fritsch berühmt.
Unter den männlichen Künstlerpersönlichkeiten der 1920-er Jahre war Otto Reutter (1870- 
1931) die berühmteste. Man schreibt ihm an die 1000 Couplets zu, nachgewiesen sind ca. 
400 (wikipedia). Sein berühmtestes Couplet ist wohl <Der Überzieher, 1928>.
Bleiben jetzt noch die Comedian Harmonists, die zwischen 1927 und 1935 als Berliner 
Vokal ensemble eine Sonderstellung einnahmen und es an die 70 Schallplattenaufnahmen 
brachten. Stücke aus ihrem damaligen Repertoire sind heute noch absolute Glanzpunkte der 
Schlagerwelt und fanden mit dem Orchester Max Raabe in der heutigen Musikszene eine 
weltweit gefeierte Wiedergeburt. Es sind Titel wie: <Veronika, der Lenz ist da>, <Wochenend 
und Sonnenschein>, <Mein kleiner grüner Kaktus>,<Ein Freund, ein guter Freund> und noch 
viele andere. Damit führten sie von 1930 bis 1933 die Liste der beliebtesten Schlager an, bis 
1934 der Nationalsozialismus mit einem Auftrittsverbot diese einmalige Karriere beendete.
In ihre Fussstapfen getreten sind die inzwischen auch schon sehr populär gewordenen 
Berlin Comedian Harmonists, die aber nicht nur das alte Repertoire übernommen haben, 
sondern auch moderne Schlager in diesem unverwechselbaren Sound präsentieren. 
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Mit den aufgeführten Schlagern, ihren Textern und Komponisten dürfte, nach meiner per- 
sönlichen Meinung, die erfolgreiche Geburt der Operettenschlagerwelt zwischen dem 
1. und 2. Weltkrieg repräsentativ aufgezeigt sein. 
Diese Epoche war richtungsweisend und von grösster Aussagekraft für alles Nachkom­
mende auf dem Gebiet des Schlagers, der aber in der Zeit des Nationalsozialismus und 
während der Kriegszeit einen völlig anderen, gezielt gesteuerten Weg einschlagen musste 
(s.u.: 3.3.1. Der Schlager in der Zeit des Nationalsozialismus).
3.2.3. Musik- und Revuefilme
(Vgl.: http://de.wikipedia.org./wiki/Revuefilm) 
War es die Operette, die dem Schlager Geburtshilfe geleistet hat, so war es andererseits 
durch die Entstehung des Tonfilms eigentlich nur eine Frage der Zeit, wann die Schlager-
musik die Leinwand erobern würde und so hatten zwischen 1930 und 1950 die ersten Revue-
filme ihre erste Glanzzeit. Nach einem einfachen Muster gestrickt, lebten sie überwiegend 
von den zur Zeit aktuellen Schlagern, gemischt mit romantischen Themen und oft aufwän-
digen Tanzeinlagen. So wurden sie zu Publikumsrennern, zur Konkurrenz und zum Nach-
folger der Operette. Bis zum Beginn des 2. Weltkrieges gab es schon an die 25 Revuefilme, 
wobei der Erfolg natürlich auch davon abhängig war, wer ihn produzierte und wer dabei 
mitspielte. Aus der Vielzahl der Produzenten und Regisseure seien hier die beiden wohl 
erfolgreichsten herausgestellt.
Zum Einen war dies Georg Jacoby (1881 - 1964), der bereits 1936 seine erste Regie (Und du 
mein Schatz fährst mit) führte und mindestens weitere elf Revuefilme bis zum Beginn der 
60-er Jahre erfolgreich produzierte. Seine Hauptstars waren Marika Rökk und Johannes 
Heesters.
Der andere, nicht minder Wichtige war Geza von Chiffra, der mit <Der weisse Traum> 1943 
in Erscheinung trat und besonders in den 50-er Jahren einen Erfolgsfilm nach dem anderen 
produzierte (Kauf dir einen bunten Luftballon, 1960) und dabei so populäre Stars ihrer Zeit 
wie Bully Buhlan, Bill Ramsey oder den unvergesslichen Peter Alexander als Publikumslieb-
linge verpflichtet hatte. Natürlich gab es noch einige, sehr erfolgreiche Produzenten wie 
Helmut Käutner, A. Maria Rabenalt, Hans Deppe oder Franz Antel, aber hiermit soll dem 
Gebiet der Revuefilme Genüge getan sein. Nach Operette und Musikfilm bleibt noch als 
dritte Schlagerwurzel das Musical, über das aber, um hier nun einen zusammenhängenden 
Ablauf der Schlagerentwicklung herzustellen, im Anschluss unter 4. Musicals und Schlager 
Schlagerwelt weiter geschrieben wird.
3.3. Welt des Schlagers im Speziellen
Konnten sich in der Zeit zwischen den beiden Weltkriegen die meisten Menschen nur an der 
Musik ergötzen, wenn sie entweder ins Theater, ins Kino oder in die Opernhäuser gingen, so 
gab es mit dem damals berühmten Volksempfänger die Möglichkeit, auch zu Hause Musik 
zu hören und dem Schlager so zur Popularität zu verhelfen. 
Ausserdem war dies ja oft das einzige Vergnügen, das sich eine Mehrheit der Bevölkerung 
leisten konnte. Dass der Wechsel in den Nationalsozialismus auch einen Wechsel in der 
Musikwelt mit sich brachte, lag in der Natur der Sache.
3.3.1. Der Schlager in der Zeit des Nationalsozialismus
Das Elend und die Not, die nach dem Ende des 1.Weltkrieges über Deutschland herein-
brachen und die man versuchte, in den Künstlerhochburgen Wien und Berlin durch immer 
wieder neue Operetten und dann auch Tonfilme zu übertünchen, was ja auch in gewissen 
Oberschichten gelang, konnte nicht darüber hinwegtäuschen, dass das gewöhnliche Volk 
auf seine Weise verzweifelt auf eine bessere Zukunft hoffte.
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Die Euphorie, die durch die Machtergreifung Adolf Hitlers erzeugt wurde, beherrschte über 
lange Zeit das Gefühlsleben der Menschen und man verstand es prächtig, das Volk so zu 
täuschen, dass es den Beginn eines tausendjährigen Reiches hoffnungsvoll akzeptierte. 
Die wenigsten Menschen hatten eine Ahnung, was eigentlich geschehen war und welche 
Folgen es nach sich ziehen würde. Viele der vormals umjubelten Künstler wurden verbo-
ten, verbannt oder eliminiert. Mit Ausbruch des 2. Weltkrieges 1939 änderte sich das nor-
male Leben völlig. Die Männer mussten in den Krieg ziehen, die Frauen in Heimarbeit für 
den Krieg arbeiten (Socken stricken oder Splitternetze knüpfen) und man darf nicht ver- 
gessen, es gab zu dieser Zeit für den Normalbürger eigentlich kein Telefon, auch nicht in 
jedem Haushalt den so genannten Volksempfänger, der mehr oder weniger der Manipula­
tion diente, Fernsehen war noch nicht erfunden.
Entsprechend auch die Musik, die Schlager, mit denen bewusst auf die Psyche und die damit 
verbundenen Emotionen eingewirkt wurde. Sie dienten entweder als Stimulator gegen 
das Heimweh der Soldaten an der Front oder als Sedativum für die Familien zu Hause, die 
daheim vor Sorge hilflos bangten und immer damit rechnen mussten, dass der Mann, der 
Sohn, der Vater nicht mehr nach Hause kommen würden.
Wie bereits eingangs unter 5. EMOTIONEN geschildert wurde, gab es im 2. Weltkrieg Sol­
datenlieder, die ganz gezielt Optimismus, Sorglosigkeit und Selbsttäuschung vorspiegelten. 
Der Komponist Herms Niel z. Bsp. schrieb das Marschlied <Auf der Heide blüht ein kleines 
Blümelein und das heisst Erika>,<Wenn die Soldaten durch die Stadt marschieren>, <Das 
kann doch einen Seemann nicht erschüttern> (von Michael Jary u. Bruno Balz).
Der absolute Renner jedoch war und ist: <Muss i denn, muss i denn, zum Städele hinaus> 
Dieses Lied wurde bereits (1827) von F. Silcher erstmals veröffentlicht, wurde zum Kultlied bei 
den Soldaten und, fast unglaublich, nach dem 2. Weltkrieg von Elvis Presley übernommen, 
der es zum Welthit gemacht hat.
Für die Frauen zu Hause gab es die weiche Welle, die zu Träumen und Sehnsüchten ver-
führte, auch Komplimente wurden verteilt, so wie bspsw. in dem Lied <Tapfere kleine Sol-
datenfrau> (siehe Bildtafeln 9, S. 171 und 9a, S. 173). 
Aber die meisten Emotionen wurden ausgelöst durch Schlager wie:
<Hörst du mein heimliches Rufen> , Melodie: Gerald Plato, Text: Erich Stücklen,
gesungen auch während der Truppenbetreuung v. Herbert Ernst Groh,
<Ich tanze mit dir in den Himmel hinein>, Melodie: Willy Fritsch, Text: Friedr.Schroeder,
gesungen von Lilian Harvey und W. Fritsch (Film: Sieben Ohrfeigen, 1937),
<Heimat, deine Sterne> , Melodie Werner Bochmann (1900 - 1993), Text: Erich Knauf,
gesungen von: Wilhelm Strienz
<Gute Nacht, Mutter> , Melodie: Werner Bochmann, Text: E. Lehnow,
gesungen von Wilhelm Strienz.
Mir, der ich diese Zeit als Kind bewusst erlebt habe, klingen speziell diese Lieder heute noch 
in den Ohren. Aber es gab noch viele, viele andere Schlager, die auch einer bestimmten 
Beliebtheitsskala untergeordnet waren, die man hier aber übergehen kann.
Um einen kleinen Überblick zu bekommen, lohnt sich ein Blick in die Hitlistengesamtüber­ 
sicht unter <http://www.wolfgangroehl.de/topcharts-1930-1959.htm>, wobei der Schwer-
punkt auf die Interpreten gelenkt werden soll, die sich dem Hitlerregime anpassten und 
auch nach Kriegsende 1945 ihre Karriere weiterhin erfolgreich fortsetzten. Dazu gehörten, 
ebenfalls nur mit auszugsweise erwähnten Schlagern: 
Lilian Harvey (1906 - 1968):
1930 <Liebling, mein Herz lässt dich grüssen> 
1937 <Ich tanze mit dir in den Himmel hinein>
1939 <Guten Tag, liebes Glück>
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Hans Albers (1891 - 1960):
1932 <Komm auf die Schaukel, Luise>
1933 <Hoppla, jetzt komm ich>
<Auf der Reeperbahn nachts um halb eins>
1939 < Good Bye, Johnny>
1944 <Beim ersten Mal, da tut’s noch weh>; <La Paloma> 
weiter nach dem 2. Weltkrieg:
1947 <Hein Mück> u. a. 
Heinz Rühmann (1902 - 1994):
1936 <Wozu ist die Strasse da - zum marschieren>
1937 <Jawoll, mein Herrn>, zusammen mit Hans Albers
1938 <Ich brech die Herzen der stolzesten Fraun>
1939 <Das kann doch einen Seemann nicht erschüttern>
1940 <Mir geht’s gut, ich bin froh>
Johannes Heesters (1903 - 2011):
1937 <Ich werde jede Nacht von Ihnen träumen>
1939 <Musik, Musik, Musik>, zusammen mit Marika Rökk 
1941 <Man müsste Klavier spielen können> 
Seine Karriere begann eigentlich erst richtig nach dem Krieg und steigerte sich, 
bedingt durch seine Bühnen- und Fernsehpräsenz bis ins hohe Alter von 108 Jahren.
Zarah Leander (1907 - 1981):
1937 <Ich steh im Regen>; <Yes, Sir>
1938  <Der Wind hat mir ein Lied erzählt>; <Eine Frau wird erst schön durch die 
Liebe>; <Kann denn Liebe Sünde sein>
1939 <Nur nicht aus Liebe weinen>
1942  <Davon geht die Welt nicht unter>; <Ich weiss, es wird einmal ein Wunder 
geschehn> 
und weiter nach dem 2. Weltkrieg:
1949 <Barbara, Barbara, komm mit mir nach Afrika> u. a.
Rudi Schuricke (1913 - 1973):
1938 <Laß die Frau, die dich liebt, niemals weinen>; <O Mia Bella Napoli>
1939 <Man kann sein Herz nur einmal verschenken>; <Penny Serenade>
1940 <Für eine Nacht voller Seligkeit> ; <Stern von Rio> 
und weiter nach dem 2. Weltkrieg: 
1949 <Die Capri-Fischer>), ein Lied, das zum Welthit wurde und dies weiterhin ist.
Marika Rökk (1913 - 2004)
sie war mit der auffälligste Star mit unzähligen Revuefilmen und auch Musicals in 
der Zeit vor oder nach dem 2.Weltkrieg. Ihre berühmtesten Schlager waren die von 
Peter Kreuder und Franz Grothe komponierten Titel:
1938 <Eine Insel aus Träumen geboren> 
1939 <Sag mir schnell gut Nacht>; <Ich brauche keine Millionen>
1940 <Für eine Nacht voller Seligkeit>
1941 <Wenn ein junger Mann kommt>
1944 <In der Nacht ist der Mensch nicht gern alleine> 
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Ilse Werner (1921 - 2005):
1941 <Du und ich im Mondenschein>; <Sing ein Lied wenn du mal traurig bist> 
1942  <Ich hab dich und du hast mich>; <Mein Herz hat heut Premiere>; <Wir machen 
Musik>
Evelyn Künnecke (1921 - 2001):
1941 <Sing, Nachtigall, sing>
1942 <Das Karussell>; <Haben Sie schon mal im Dunkeln geküsst>
und nach dem 2. Weltkrieg:
1946 <Drei kleine Geschichten> u. a.
Auch hier könnten noch seitenfüllende Beispiele anderer Künstler genannt werden, ein 
Lied aber, es klingt mir heute noch in den Ohren. Es war das von Rudolf Carl 1942 gesun-
gene <Liebe, kleine Schaffnerin>, eine Art schmeichelnde Ode an die, im Krieg engagierten, 
Frauen. Es kann passieren, dass bei fröhlichen Anlässen oder karnevalistischen Veranstal-
tungen plötzlich dieses Lied wieder hervorgeholt wird. 
Mit dem Ende des 2. Weltkrieges im Mai 1945 änderte sich schlagartig alles. Neben den 
schlimmsten Verwüstungen vieler Städte wie Dresden, Würzburg, Berlin, um nur drei 
Beispiele zu nennen, trugen die vielen Kriegstoten, die Soldaten in der Gefangenschaft und 
die Bombentoten zu Hause noch dazu bei, die Gefühlswelt der Menschen zu lähmen.
Der Selbsterhaltungstrieb stand an vorderster Stelle, der Schwarzhandel blühte und die 
heimgekehrten Männer liefen hinter den Besatzungssoldaten her, um die weggeworfenen 
Zigarettenkippen aufzusammeln, um so, ganz unbewusst, das restliche Gift, das darin 
steckte, selbst einzusaugen.
(Eine persönliche Zwischenbemerkung: Vor der Währungsreform musste man für eine 
Schachtel Zigaretten, wie Camel, Chesterfield etc. zwischen 150.­ und 200.­ Mark zahlen. 
Eine Schachtel Zigaretten waren auch mein Honorar, als ich, damals 13 bis 14 Jahre alt, 
privat bei Amerikanern mit meinem Akkordeon spielte. Die Zigaretten tauschte ich ein für 5 
bis 6 Tafeln Hershey­Schokolade, Preis pro Tafel 30.­ Mark).
Doch ganz war die musikalische Empfindungswelt bei den Menschen nicht verschwunden.
3.3.2. Wiedererstehung des Schlagers ab 1945
(Vgl.: http://www.musicline.de/de/genre/lexikon/Schlager/Nachkriegsschlager)
Nachdem sich die Bevölkerung halbwegs an die Besatzung gewöhnt hatte und diese 
ihren musikalischen Bedürfnissen nachging, übertrugen sich diese, auch oft durch die 
Verbin dung der Soldaten zu den Deutschen Fräuleins in die Gefühlswelt der nach einer 
wieder schöner und besser werdenden Welt Lechzenden. Neben den irgendwie erlösen­
den Momenten beim Rock und Roll­Tanzen fing auch die Seele wieder an aufzuleben und 
<Sentimental Journey>, Glenn Miller’s <In the Mood> und <You are my sunshine> wurden 
zu Ohrwürmern rund um die Uhr. Überlebt hatte auch <Lili Marleen>, allerdings dieses Mal 
von Marlene Dietrich gesungen, die ja vor dem Naziregime nach Amerika geflüchtet war 
und nun, nach ihrer Rückkehr, auch wieder öffentlich in Erscheinung trat. Von deutscher 
Seite war 1946 eigentlich nur Willi Kollo mit seinem <Lied vom Leierkastenmann> präsent.
1947 gab es die ersten Lichtblicke am Schlagerhimmel:
<Mariandl, -andl, -andl> gesungen von Maria Andergast und Hans Lang war wie eine innere 
Erlösung und an jeder Ecke zu hören.
Für eine gelöste Stimmung sorgte <Hallo-kleines Fräulein>, von den Drei Travellers.
In der Beliebtheitsskala schraubte sich Bully Buhlan mit den beiden Titeln <Räuberballade> 
und <Wunschballade> 1947 an die Beliebtheitsspitze.
1948 gelang Theo Lingen ein Golden Goal mit seinem Lied: <Der Theodor im Fussballtor> 
und Karl Berbuer schoss mit seiner Persiflage auf die westliche Besatzungsmacht den Vogel 
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ab mit seinem Hit:<Wir sind die Eingeborenen von Trizonesien>.
Maria Andergast und Hans Lang produzierten ein weiteres kleines Stück Seelenmassage 
mit dem Titel <Du bist die Rose vom Wörthersee>.
1948 war auch das Jahr der Inflation, jeder Bürger erhielt als Zweimalzahlung (40.- und 20.- 
Mark) insgesamt 60.­ Mark als Startkapital in eine neue Zukunft. Das nutzte dann
1949 Jupp Schmitz, um karnevalistisch zu fragen:<Wer soll das bezahlen>, ein Titel, der bis 
zum heutigen Tag immer noch als ein absoluter Dauerbrenner bei jeder feuchtfröhlichen 
Veranstaltung erklingt. Wer bekam keine weichen Kniee, wenn Lonny Kellner und René 
Caroll im <Hafen von Adano> sangen, und mit den <Capri-Fischern> begann die Glanzzeit 
von Rudi Schuricke.
1950 wurde es ganz sanft, als Anneliese Rothenberger und Detlev Lais mit dem Schlaflied 
ähnlichen <La-le-lu> die immer noch schmerzende Seele beruhigten. Oft zu hören war auch 
der importierte <Tennessee-Waltz> mit Patti Page, und Vico Torriani trällerte sich mit <Santa 
Lucia> ebenfalls in die Herzen.
1951 wurde es lustiger und kesser mit <Pack die Badehose ein>, gesungen von der kleinen 
Cornelia Froboess, damit wurde der erste Nachkriegskinderstar geboren. Ebenfalls für frohe 
Gefühle sorgten Friedel Hensch und die Cypris mit <Die Fischerin vom Bodensee>.
Geheime Männerwünsche weckte Peter Alexander mit <Das machen nur die Beine von 
Dolores>. Mit <Florentinische Nächte> schmachtete sich Rudi Schuricke weiter in die Her-
zen der noch immer leidenden Nachkriegsbevölkerung.
1952 weckte Lale Andersen das erste Fernweh mit <Blaue Nacht am Hafen> und ebenfalls 
Wünsche weckend war der amerikanische Titel:<You belong to my heart>.
1953 wurden es schon mehr Schlager, auch die Gefühlswelt erweiterte sich und so ging es 
zünftig zu mit der Polka: <Anneliese>, gesungen von Hans A . Simon oder Heinz Woeze. 
Herzig wurde es, wenn Maria von Schmedes u. a. <Ich möcht gern dein Herzklopfen hörn> 
sang. (Hierzu wieder eine persönliche Bemerkung : In meiner Frankfurter Zeit, Anfang der 
50­er Jahre, hatte ich ein Trio und imitierte aus Spass die Sängerin. Peter Frankenfeld, der 
mich hörte, nahm mich gleich früh mit in seine Sendung Frankfurter Wecker beim Hessi­
schen Rundfunk.) 
Gefühlvoll wurde es wiederum bei René Caroll’s <Rote Rosen, rote Lippen, roter Wein> und 
etwas nostalgisch das Lied: <Spiel mir eine alte Melodie> mit Rita Paul.
1954 beherrschte der flotte Song:<O Mama, Mama, Majo> mit Caterina Valente die Szene 
und Bully Buhlan sang zusammen mit Mona Baptiste das Lied: <Es liegt was in der Luft>. 
Vom <Alten Försterhaus> schwärmten Friedel Hensch und die Cypris.
1955 erzählte singend Bruce Low: <Das alte Haus von Rocky Docky> und Caterina Valente 
förderte ihr Karriere weiter mit: <Ganz Paris träumt von der Liebe>.
1956 hatte Freddy Quinn einen Riesenerfolg mit <Heimweh> und Peter Alexander schunkelte 
sich in die Herzen mit: <Der Mond hält seine Wacht>. Auch in diesem Jahr gab es wieder 
eine Schlagerfülle und nicht unerwähnt bleiben soll <Arrivederci Roma>, gesungen von Lys 
Assia.
1957 wurde am Schlagerhimmel Margot Eskens mit <Cindy, oh Cindy> die Nummer 1, aber 
auch Freddy Quinn plazierte sich mit <Heimatlos> ganz vorne in der Gunst des Publikums. 
Gefühle weckte Gitta Lind mit <Weisser Holunder> und Wolfgang Sauer fragte: <Warum 
strahlen heut Nacht die Sterne so hell>.
1958 beherrschte Fred Bertelmann das Radio mit <Der lachende Vagabund>, auch Caterina 
Valente wurde mit <La Habanero> und <Wo meine Sonne scheint> immer populärer. Neben 
ihr tauchte Lolita auf, die mit ihrem <Der weisse Mond von Maratonga> die Sympathien 
Vieler gewann.
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1959 war wieder ein Jahr für Freddy Quinn, der zum absoluten Star aufrückte und mit <Die 
Gitarre und das Meer> einen weiteren Meilenstein in seiner einmaligen Künstlerkarriere 
setzte. Aber auch Caterina Valente war wieder am Zug mit <Tschau,tschau, Bambina>, wobei, 
durch das inzwischen eingesetzte Wirtschaftswunder beflügelt, der Trend und die Sehn-
sucht nach dem Süden, nach Italien, in den Urlaub zu fahren, etlichen Titeln zum Schlager 
verhalf. Auch <Bona Sera> mit Ralf Bendix und <Marina> mit Rocco Granata machten so 
Karriere. So ganz nebenbei platzierte sich Peter Kraus mit seinem <Sugar Baby> oder das 
Hazy Osterwald Sextett mit dem <Kriminal-Tango> in den nun neu eigeführten Charts. Über 
die einzelnen Erfolge entschied nun die Schaffung der Goldenen Schallplatte, über die in 
einem noch folgenden Abschnitt, zu reden sein wird (unter: F) 8. 2. 2. Verleihung der Gold-
enen Schallplatte).
Bevor die Reise in die 60­er Jahre geht, soll noch ein Blick in die Emotionswelt der ersten 
Nachkriegsepoche gemacht werden. Gegen Mitte der 50­er Jahre wurden die Menschen 
seelisch wieder freier, man konnte sich, trotz der durchgeführten Währungsreform, auch 
finanziell wieder etwas leisten. Das Wirtschaftswunder in Deutschland machte es möglich.
So war es, wie an voran gegangener Stelle angedeutet, fast selbstverständlich, dass man 
auch wieder etwas erleben wollte. 
Durch die Sehnsucht nach Italien beflügelt, heisst es bei <schlager-wikipedia> wörtlich: 
<So fuhren im Jahr 1956 etwa 4,5 Millionen Deutsche mit Henkel­Rollern, VW­Käfern und 
Goggo mobil in den Süden auf der Suche nach einer heileren Welt­>. 
Die Menschen hatten sich umgestellt, durch harte Arbeit viele der Kriegs schäden beseitigt 
und dabei wieder ihren Seelenfrieden gewonnen. Es war ganz selbstverständlich, dass sie 
auch wieder leben wollten und – sie taten es. Die Hoffnung dazu schürte auch Ivo Robic mit 
seinem erfolgreichen Titel: <Morgen>, oder aber Caterina Valente und Peter Alexander mit 
ihrem Hit: <Komm ein bisschen mit nach Italien>.
All diese Lieder bildeten das Schlagerfundament für die folgenden Jahrzehnte, ohne die es 
die heutige Schlagerwelt so nicht gäbe.
3.3.3. Über die moderne Schlagerwelt ab 1960
In den 50­er Jahren hatte ein ungeheurer Boom eingesetzt, man hatte den Eindruck, die 
ganze Welt bestünde nur aus Schlagermusik. Es tauchten auch immer wieder neue Namen 
im Schlagergeschäft auf, es war ein Kommen und Gehen und, wollte man nun allen Schla-
gern, die inzwischen populär waren und die dann ab den 60­er Jahren produziert wurden, 
gerecht werden, würde dies zu einer unübersehbaren Flut führen. So soll hier als Maßstab 
nur die <Liste der Nummer eins Hits in Deutschland 1962 - 2012> unter <de.wikipedia.org/
wiki.Liste_der_Nummer_1_Hits_in_Deutschland>  dienen, obwohl es auch noch viele, abso-
lute Hits in den Reihen der jeweils zehn Erfolg reichsten gibt, die zu erwähnen sich lohnen 
würde.
Hier nun die Erstplatzierten im Single­Bereich: 
3.3.3.1. In den 60-er Jahren
1961: <Banjo Boys> mit Jan und Kjeld, 62: <Tanze mit mir in den Morgen> mit Gerhard 
Wendland, 63: <Junge, komm bald wieder> mit Freddy Quinn, 64: <Rote Lippen soll man 
küssen> mit Cliff Richard, 65: <Il Silenzio> mit Nino Rosso, 66: <Blue Spanish Eyes> mit Al 
Martino, 67: <Schiwago - Melodie> mit Orch. Maurice Jarre, 68: <Mama> mit Heintje, 69: 
<Eloise> mit Barry Ryan.
3.3.3.2. In den 70-er Jahren
70: <El Condor Paso> mit Simon + Garfunkel, 71: <Butterfly> mit Danyel Gérard, 72: <Ich hab 
die Liebe gesehn> mit Vicky Leandros, 
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73: <Good Bye My Love Good Bye> mit Demis Roussos, 74: <Rock Your Baby> mit George 
McCrae, 75: <Paloma Blanca> mit der George Baker Selection, 76: <Daddy Cool> mit BONEY 
M., 77: <Yes, Sir I Can Boogie> mit Baccara, 78: <Rivers Of Babylon> mit BONEY M., 79: <So 
bist Du> mit Peter Maffay.
3.3.3.3. In den 80-er Jahren
1980: <Sun Of Jamaica> mit Goombay Dance Band, 81: <Ententanz> mit Electronic’s, 
82: <Maid Of Orleans> mit OMD, 83: <Major Tom> mit Peter Schilling, 84: <I Just Called 
To Say I Love You> mit Stevie Wonder, 85: <You’re My Heart,You’re My Soul> mit Modern 
Talking, 86: <Jeanny> mit Falco, 87: <Voyage, Voyage> mit Desireless, 88: <Girl, You Know 
It’s True> mit Milli Vanilli, 89: <Das Omen> mit Mysterious Art.
3.3.3.4. In den 90-er Jahren
90: <Verdammt,ich lieb dich> mit Stefan Reim, 91: <Wind Of Change> mit den Scorpions, 
92: <It’s My Life> mit Dr. Alban, 93: <What is Love> mit Haddaway, 94: <Without You> mit 
Mariah Carey, 95: <Conquest Of Paradise> mit Vangelis, 96: <Macarena> mit Los del Rio, 
97: <Time, To Say Good Bye> mit Sarah Brightman und Andrea Bocelli, 98: <My Heart Will 
Go On> mit Celine Dion, 99: <Mambo No 5> mit Lou Bega.
3.3.3.5. Die Jahre ab 2000
2000: <Anton aus Tirol> mit DJ Ötzi, 01: <Daylight In Your Eyes> mit den No Angels, 02: 
<The Ketchup Song> mit Los Ketchup, 03: <We Have A Dream> mit DSDS, 04: <Drago 
stea din tei>mit O­Zone, 05: <Schnappi, das kleine Krokodil> mit Schnappi, 06: <Genera-
tion> mit Geri „Nesta” Pine, 07: <Ein Stern, der deinen Namen trägt> mit DJ Ötzi + Nik. P., 
08: <So soll es bleiben> mit Ich + Ich, 09: <Poker Face> mit Lady Gaga, 10: <Somewhere 
Over The Rainbow> mit Israel Kamakawio’ole, 11: <On The Floor> mit Jennifer Lopez, 
12: <Ballast der Republik> mit den Toten Hosen und 2013: <Für einen Tag> mit Helene 
Fischer.
Natürlich wird es in der heutigen Zeit immer wieder Gipfelstürmer geben, doch dazu 
soll zu einem späteren Zeitpunkt, speziell, wenn der wirtschaftliche Faktor in den Vor-
dergrund rückt, noch Stellung bezogen werden. Erst muss zur Vervollkommnung des 
Schlager impe riums an dieser Stelle ein Blick zurück geworfen werden, ein Blick in die 
Welt der Musicals, die in Übersee, fast um die gleiche Zeit wie die Operette in Europa, in 
Erscheinung traten, hierher kamen und ebenso die Gunst des Publikums erwarben und in 
der heutigen Zeit auch durch weitere Neuschöpfungen ihren festen Platz in der Bühnen­
welt verteidigen.
Inzwischen gibt es sogar eine Art Musicaltourismus, sehr zur Freude von Reiseveranstal­
tern, von Hotellerie und Gastronomie, dazu mehr im Anschluss unter: D) 4.2. Musical- 
Touris mus.
4. Musicals und Schlager
4.1. Entwicklungen
(Vgl.: http:// taschenhirn. de/klassische musik/musicals/)
Bereits im 1. Drittel des 20.Jahrhunderts, als in Deutschland die Operetten anfingen, popu-
lär zu werden, gab es in Amerika 1927 mit <Show Boat> von Jerome Kern (1885 - 1945) 
das erste erfolgreiche Musical, dem 1934 <Anything Goes> von Cole Porter (1891 - 1964) 
folgte. Er war überhaupt der Musical-Komponist seiner Zeit, denn er schrieb auch: <Kiss 
me, Kate,1948> und <Can-Can, 1953>.
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Erst lange nach dem 2. Weltkrieg bekam das Musical wieder Oberwasser und mit 
<My Fair Lady, 1956> von Frederick Loewe und gleich darauf im nächsten Jahr mit 
Leonard Bernstein’s < West Side Story> setzte ein wahrer Boom ein.
Es folgten 1964 <Hello Dolly> von Jerry Herman, 1966 das weltberühmt gewordene 
<Cabaret> von John Cander mit den ständig präsenten Schlagern wie dem Titelsong 
<Cabaret> oder <Willkommen, bien venue welcome>. Im gleichen Jahr wurde auch in 
New York <Anatevka> von Jerry Bock aufgeführt, ein Musical, das im Jahr 1972 eine 
besondere Auszeichnung für die bisher längste Spielzeit am Broadway erhielt.
Ein Dauerbrenner entstand 1967 auch mit <Hair> von Galt MacDermot.
Als 1971 <Jesus Christ Superstar, (New York)> auf den Theaterbühnen erschien, wurde 
ihr Komponist Andrew Lloyd Webber mit einem Schlag zum absoluten Superstar und so 
zu einer Ausnahme erscheinung. Mit seinen darauf folgenden Musicals eilte er, erdum-
spannend, von Erfolg zu Erfolg. Es sind dies: <Evita, 1978 London>,<Cats 1981, Lon-
don>, <Starlight Express,1984 London>,<Phantom der Oper, 1986 London und <Sunset 
Boulevard, 1993 London>. 
Nicht vergessen werden soll <Les Miserables, 1980> von Claude­Michel­Schönberg.
Zusätzliche Aussagen über die Dauerbrenner folgen unter: D) 4.2.2. Musicaltourismus.
4.2. Wandel in neuerer Zeit
4.2.1. Über das Musical zum Ende der 90-er Jahre
In den 90-er Jahren betraten andere Komponisten die Musicalszene und wurden ebenso 
berühmt, so wie:
1996 Jim Steinmann mit <Tanz der Vampire>,
1997 Elton John und Tim Rice mit <König der Löwen>,
1999 die ABBA Komponisten Benny Anderson und Björn Ulvaeus mit <Mama Mia>, dann 
2002 <We will Rock You>, ein Gemeinschaftswerk von Ben Elton mit QUEEN, einer 1970 
gegründeten Rockgruppe, mit dem sagenumwobenen, bereits verstorbenen Freddie Mer­
cury. Sie schufen den absoluten Welthit <We Are The Champions>, der fast bei keiner 
Sportveranstaltung wegzudenken ist. In den letzten Jahren traten auch zwei deutsche 
Schlagerkultfiguren erfolgreich in Erscheinung, nämlich Udo Jürgens mit <Ich war noch 
niemals in New York> und Udo Lindenberg mit <Hinter dem Horizont>, zwei Musicals, die 
absolut Furore machen und in deren Inhalt es sich primär um die bekanntesten Schlager 
dieser Beiden handelt, in etwa nach dem Vorbild von ABBA’s <Mama Mia>, wobei diese 
Gruppe nur noch als Legende weiter lebt, während Jürgens und Lindenberg höchst aktiv 
die Schlagerszene beherrschen und neben Live-Auftritten mit ihren Musicals noch einen 
zusätzlichen Extramarkt erschlossen haben.
So entwickelte sich die Schlagerwelt aus den drei Urquellen Oper, Operette und Musical 
und wurde zu einer sprudelnden Einnahmequelle für Komponisten und Texter, Verlage und 
Konzerne, was nicht bedeuten soll, dass nun alle sorglos und wohlhabend durchs Leben zie-
hen konnten, im Gegenteil, es gab viele, auch ganz bedeutende Komponisten, die arm und 
verbittert endeten. (Wenn man bedenkt, dass heute niemand weiss, wo man Mozart begra-
ben hat, dann ist dies mit das prominenteste Beispiel.)
Fast unvorstellbar, dass mit den Werken dieser damals Unglücklichen noch heute, nach 
Jahrhunderten und Jahrzehnten, das grosse Geld gemacht wird. Noch grösseres Geld 
fliesst natürlich in der heutigen Pop­Szene. Dazu ein Beispiel unter vielen: In BAYERN 1 
am Morgen (28.8.2013) erzählte der Moderator Tilman Schöberl, dass MADONNA im Jahr 
2012 ein Einkommen von rd. 94 Mio. € gehabt haben soll. Dass dies kein Einzelfall ist, soll in 
einem noch später folgenden Beitrag ausführlicher behandelt werden.
Siehe: E) 1.2.3. Universal Music Group. 
Möglich gemacht wurde dies alles mit der Entwicklung von Schallplatte, Musikkassette 
(MC), Compact Disc (CD) und in den letzten Jahren in einem riesigen Ausmass durch Down­
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loaden und Streaming über das Internet. Letztendlich aber auch mit den Livekonzerten, die 
zum Teil auch von den Musikverlagen oder Majors inszeniert werden, weil sie zusätzliche 
und zum Teil ganz erhebliche Umsatzfaktoren bilden, als Ergänzung, Ausgleich oder Anreiz 
für den doch rückläufigen Tonträgerverkauf. 
4.2.2. Musical-Tourismus
Es sind nicht nur die Musiker oder Verlage,die an der Musik verdienen, es hat sich, durch 
die Beliebtheit von Musicals, auch ein richtiger Tourismus entwickelt. Reiseunternehmen 
bieten eine Kombination aus Hotelübernachtung und Eintrittskarte an und so profitiert auch 
die Wirtschaft. Wie im vorangegangenen Abschnitt schon erwähnt, gibt es ausgesprochene 
Publikumsmagneten und, ohne eine Zertifizierung vorzunehmen, sollen die wohl belieb-
testen und erfolgreichsten hier noch einmal (in alphabetischer Reihenfolge) erwähnt werden:
Hinter dem Horizont (Berlin, Stage Theater am Potsdamer Platz) 
König der Löwen (Hamburg, Stage Theater Hamburger Hafen)
Mamma Mia (Stuttgart, Stage Palladium Theater)
Phantom der Oper (Hamburg, Stage Theater Neue Flora)
Starlight Express (Bochum, Starlight Express Theater), neu dazu gekommen ist
Tarzan (Stuttgart, Stage Apollo Theater) und geplant für den Herbst 2014
Das Wunder von Bern (Hamburg, Neues Stage Musical Theater) 
mit der Verherrlichung des Gewinnes der Fussballweltmeisterschaft 1954.
5. Jazz
(Vgl.: Reclams Jazzführer, Carl Boländer/Heinz Holler, Verlag Philipp Reclam, jun., Stuttgart 
1970)
5.1. Werdegang des Jazz
Wenn jemals Musik nur aus Emotionen entstanden ist, dann die des Jazz. Man stelle sich 
vor, Menschen von einem anderen Kontinent werden, unter Anwendung von Gewalt, auf 
einen anderen Kontinent verschleppt, verkauft und versklavt, ohne Aussicht, jemals wieder 
frei zu sein, geschweige wieder in die alte Heimat zurück zu kommen. Diese Verzweifl ung, 
diese Hoffnungslosigkeit, jederzeit fremden Menschen auf Lebenszeit ausgeliefert zu sein, 
keinerlei Möglichkeit zu haben, sich irgendwie zu wehren, das alles war sicher Herzeleid pur. 
Und der einzige Weg, den Seelenschmerz zu äussern, war die Musik. Und all das spielte 
sich mit Beginn des 20. Jahrhunderts in den Südstaaten von Nordamerika ab. Die Sklaven, 
oder kultivierter ausgedrückt, die Afroamerikaner schufen sich ihre eigene Musikwelt, ein 
Gemisch aus Tradition und Musik vor Ort. Melancholisch, melodisch, und harmonisch. Im 
überwiegend europäischen (nach Amerika übertragenen) Tonsystem entstanden der Blues 
für die Gefühlsfreilegung, Gospelsongs, um die Hoffnung und den Glauben nicht zu verlie-
ren und Ragtime, um die Seele ein bisschen aufzubauen und so das eigene Elend für kurze 
Momente zu verdrängen.
Natürlich wandelte sich die Musikform des Jazz im Laufe der Jahre und in Abständen von 
zehn oder zwanzig Jahren gab es immer wieder Ergänzungen, Neuerungen, und wenn das 
Jahr 1900 als Geburtsstunde des Jazz gelten soll, dann folgte 1910 schon der Dixieland, 
1919 der Chicago­Jazz, 1926 der Swing, der die moderne Stilrichtung mit sich brachte, 1940 
der Bepop als Grundstein für den modernen Jazz, als prominenter Vertreter Charly Parker, 
nach dem 2. Weltkrieg dann der Latin Jazz mit Dizzie Gillespie, der als dessen Pionier gilt, 
ein Jahr später 1948 bereits der Cool Jazz mit Miles Davis u. a. und 1955 der Hard Pop. 
Daraus entwickelte sich zum Ende der 50-er Jahre der Free­Style, der zu ungebundenem 
Improvisieren führte, und Ende der 60-er Jahre gab es die Jazz­Fussion mit der Hinzunahme 
von E­Gitarre, E­Bass und Synthesizer.
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Weitere zehn Jahre später bildete sich der Begriff Ethno­Jazz, es mischte sich Musik aus 
aller Welt zur sogenannten world­music und etwa um 1990 begann die weltweite Vermark­
tung, auch im Internet, in den Industrieländern USA, Europa, anschliessend Südostasien 
und China. Die kommerziellen Erfolge für die Musiker dieses Genres wurden sichtbar, nicht 
mehr sichtbar und nur noch zögerlich nachvollziehbar war der Ursprung des Jazz, mit seiner 
Wurzel im menschlichen Elend der Entstehungszeit.
5.2. Bekannte Jazzkomponisten und ihre Kompositionen
Als der Jazz in Amerika Fuss fasste und sich etablierte, gab es in Deutschland erste, schwache 
Versuche, die aber 1933 durch den Nationalsozialismus radikal unterbunden wurden.
Erst nach dem 2. Weltkrieg, bedingt durch die amerikanische Besatzungsmacht, fasste der 
Jazz hier wieder Fuss. 
Aus dieser Zeit, die ich bewusst erlebt habe, habe ich 12 Titel ausgewählt, die sich mir seit 
damals bis heute eingeprägt haben:
<Alexander’s Ragtime Band>, M. + T. Irving Berlin (1911)
<Lady Be Good>, M.: George Gershwin, T.:  Ira Gershwin (1924)
<Somebody Loves Me>, M.:  G.Gershwin, T.:  Buddy Du Sylva + Ballard McDonald (1924)
<My Blue Heaven>, M.: Walter Donaldson, T.: George Withing (1924)
<Sweet Georgia Brown>, M.: Maceo Pinkard, T.: Kenneth Casey (1925)
<Stardust>, M.: Hoagy Carmichael, T.: Mitchel Parish (1927)
<s’Wonderful>, M.: G. Gershwin, T.:  Ira Gershwin (1927)
<I Can’t Give You Anything But Love>, M.: Jimmy Mc Hugh, T.: Dorothy Fields (1927)
<Night And Day>, M. + T.: Cole Porter (1932)
<Summertime>, M.:  G. Gershwin, T.:  Du Bose Heyward (1935)
<Begin The Beguine>, M. + T.: Cole Porter (1935)
<How High The Moon>, M.: William M.Lewis, T.: Nancy Hamilton (1940) 
5.2.1. Jazz - Legenden
In Amerika, dem Mutterland des Jazz, gab es (und gibt es) eine unübersehbare Schar von 
mehr oder weniger erfolgreichen Jazzkomponisten und- interpreten und nachdem sie welt-
weit Vorbildstellungen einnahmen und auch weltweit die Strömungen bestimmten, sollen 
zumindest 20 der herausragendsten Persönlichkeiten aus der Welt des Jazz hier, nach 
Geburts jahr geordnet, aufgeführt werden: 
Joplin Scott (1868)­ Irving Berlin (1888)­ Duke Ellington (1899)­ Bessie Smith (1898)­ Louis 
Armstrong (1901)­ Glenn Miller (1904)­ Count Basie (1904)­ Benny Carter (1907)­ Benny Good­
man (1909)­ Artie Shaw (1910)­ Stan Kenton (1912)­ Lionel Hampton (1913)­ Dizzie Gillespie 
(1917)- Ella Fitzgerald (1918)- Dave Brubek (1920)- Oscar Peterson (1925)­ Davis Miles (1926)-
Chris Barber (1930)- Ray Charles (1932) und Quincy Jones (1933).
Wenn man dies betrachtet, dann findet man heraus, dass die meisten dieser Legenden, die 
vier ersten ausgenommen, in den ersten 30 Jahren des 20. Jahrhunderts geboren wurden, 
eine wahre Fundgrube auf dem Gebiet des Jazz. 
Nachdem New Orleans anfänglich für den schwarzen Musiker die Heimstätte des Jazz 
war, so fingen doch auch weisse Musiker an, sich auf diesem Gebiet heimisch zu fühlen 
und innerhalb von wenigen Jahren existierten dort an die 20 Bands mit weissen Musikern. 
Im Gegenpol dazu eroberten die schwarzen Musiker Chicago, schufen den Chicago­Jazz 
(Swing) und machten die Stadt zur Pilgerstätte für die Jazz suchenden und Jazz spielenden 
Musiker. Natürlich blieb der Jazz nicht in Amerika hängen, über den Ozean siedelte er um 
nach England, Frankreich und auch Deutschland.
Hier fasste er dann auch festen Fuss und es wird nun der bescheidene Versuch unter-
nommen, dies in einem kleinen Rahmen nachzuvollziehen, denn, obwohl auch heute noch 
sehr populär, spielt der Jazz in der eigentlichen und massgeblichen Schlagerwelt mit 
93
ihrem wirtschaftlichen Hintergrund keine wesentlich grosse Rolle, wenngleich eine nicht 
unwesent liche Anzahl von Jazzliebhabern für immer wiederkehrende Highlights in Form 
von Jazztagen, ­festivals, ­treffen nicht nur in Deutschland, sondern auch an anderen euro­
päischen Plätzen sorgen.
5.2.2. Jazz in Deutschland
In den ersten 20 Jahren des 20. Jahrh. setze sich der Ragtime in Deutschland sehr erfolg-
reich durch. Es gab sogar typische und darauf speziell ausgerichtete Musikergruppen, die 
sich dem Genre verschrieben hatten, so wie das 1919 gebildete erste Jazz­Ensemble, die 
Original­Excentric­Band in Berlin. Erstaunlich war, dass es am Konservatorium in Frank­
furt/M. 1928 die ersten Jazz-Kurse gab, 1933 ergänzt mit einer eigenen Klasse.
Grosse Einschränkungen gab es zwischen 1933 und 1945 durch das Nazi­Regime und 
auch hier verliessen grosse Künstler Deutschland, weil sie, wie speziell auf dem Gebiet der 
Operette, jüdischen Ursprungs waren.
Nach dem 2. Weltkrieg, als auch die Rundfunkanstalten wieder schalten und walten durften, 
bildeten sich wieder Musikgruppen und die erste Bigband am Berliner Rundfunk gründete 
Walter Dobschinski, am Bayer. Rundfunk Max Greger oder Heinz Schachtner, Willi Perking 
beim Hessischen Rundfunk oder Kurt Henkels in Leipzig. Sehr modern wurde dann Erwin 
Lehn mit dem Südfunk-Tanzorchester. Es entstanden viele Dixieland­Bands, Namen wie 
Klaus Doldinger, Kurt Edelhagen, Pepsi Auer, Inge Brandenburg, oder Wolfgang Dauner, 
sie alle glänzten bei Modern Jazz und Swing. Auf diesem Gebiet sind auch die Brüder Emil 
(1925) und Albert Mangelsdorff (1928) hervorzuheben und aus der Schweiz kam der in 
Deutschland berühmt gewordene Hazy Osterwald (1922) mit seinem Sextett.
Eine Kultfigur des Jazz in Deutschland: Paul Kuhn an seinem Klavier, der als Allround künstler 
nicht nur als Bigbandleader, sondern auch als Schlagersänger (Es gibt kein Bier auf Hawaii) 
grosse Medienerfolge hatte. Leider warfen ihn Krankheit und ein Augenleiden zurück, in den 
letzten Jahren tingelte er zusammen mit Max Greger und Hugo Strasser durch die Bundes-
republik und verstarb am 23. 9. 2013 als Legende. Nicht zu vergessen Carlo Bohländer (1919), 
ein Vertreter des Swing und Modern Jazz, der gleichzeitig, auch zusammen mit Karl Heinz 
Holler, den oben erwähnten Reclams Jazzführer herausgebracht hat. 
1950 gründete sich die <Deutsche Jazz Föderation>, deren 1. Präsident D. Zimmerle wurde 
und inzwischen gibt es in Deutschland ca. 90 Orte oder Plätze, wo Jazzveranstaltungen oder 
-festivals veranstaltet werden. In Würzburg z. Bsp. gibt es Rahmen der Jazz­Initiative e.V. 
sogar einen Nachwuchswettbewerb.
In Würzburg studierte auch der 1978 in Schweinfurt geborene Michael Wollny, der als Jazz-Pi-
anist bereits 2007 mit seiner ersten CD-Veröffentlichung <Hexentanz> grossartig auf sich 
aufmerksam machte, im Februar 2014 mit dem gleichen öffentlichen Erfolg die <CD­Welten­
traum> folgen liess und, zwischenzeitlich mit vielen Auszeichnungen und Preisen ausges-
tattet (u.a. erhielt er zusammen mit Heinz Sauer den mit € 50.000.- dotierten Binding­Preis), 
begibt er sich 2014 auf Konzerttournee.
Der wirtschaftlichen Stellenwert des Jazz findet Erwähnung im Abschnitt E) 3.3.2. Wandel 
des Musikgeschmacks (Nutzer und Käufer).
6. Country-Musik – ein Streifzug
(Vgl.: http://de.wikipedia.org/wiki/ Country-Musik)
Eine völlig andere Stilrichtung bildete sich fast gleichzeitig mit dem Jazz in Amerika. Aus-
wanderer, primär aus Irland und England, hatten ihre Volksmusik aus der alten Heimat mit-
genommen und schufen um die 1920­er Jahre ihre eigene Musikwelt, als Hillbilly­Music 
bezeichnet, die sich natürlich auch im Laufe der Zeit veränderte. Man spricht von: Blue­
grass, von Honky­Tonk, von Western­Swing und als Krönung letztendlich vom Nash­
ville­Sound, der zum beherrschenden Faktor wurde, und in den Jahren zwischen 1950 und 
1960 beherrschten und bestimmten die Produzenten, wer­wo­wie­was macht.
94
Aber es gab zum Glück auch Komponisten oder Sänger, die es anfänglich auf eigene Faust 
versuchten. Als Paradebeispiel soll hier Johnny Cash (1932 – 2003) stehen, der letztendlich 
mit vielen Welthits zur unsterblichen Legende wurde (etwa <Ring of Fire>, 1974).
Unumgänglich ist es, zumindest einige Berühmtheiten auch auf diesem Gebiet zu erwäh-
nen, im Wissen, dass dies nur beispielhaft sein kann:
Hank Williams (senior), (1923 – 1953), z.B. mit <Cold, cold heart, 1953>,
Willie Nelson (1933), etwa <On the road again, 1980>,
Kris Kristofferson (1936), z.B. mit “Help me make it through the night, 1972>,
John Denver (1943 – 1997), vor allem <Take me home, country roads>.
Der letzte Song wurde 2000 von ASCAP, der American Society of Composers, Authors and 
Publishers, zum Country-Song des (20.) Jahrhunderts gewählt (http://de.wikipedia.org/wiki/
Take-Me-Home,_Country_Roads).
Erwähnen möchte ich auch Hank Williams jr. (1949) mit <There is a beer in my tear>.
Auf eine unglaubliche Karriere blickt Dolly Parton (1946) zurück, die im Laufe von vier 
Jahrzehnten an die 25-mal Nr. 1-Hits hatte, z.B. <Yellow roses, 1989>. Sie gilt als reichste 
Frau in der Geschichte der Country/Pop-Musik.
Die für mich aussergewöhnlichste Karriere jedoch schaffte bisher Bob Dylan (1941). Als 
Country-Musiker gestartet, <hat er die Entwicklung der Popmusik seit den 1960-er Jahren 
wie kein Anderer beeinflusst. Er schöpft aus dem riesigen Fundus traditioneller, populärer 
amerikanischer Musik, von Folk über Country bis zu Gospel, Blues und Rock’n Roll> (http://
de.wikipedia.org/Bob_Dylan). Und es heisst dort weiter: <Das Nachrichtenmagazin News-
week fand für Dylans Bedeutung die Formulierung: „Er bedeutet für Popmusik das Gleiche 
wie Einstein für die Physik“>. Eine Sensationsmeldung erschien am 24.6.2014 (21.15 Uhr) 
bei www.Spiegel-online/Kultur: <Das Album ‚Like a Rolling Stone, 1965’ gilt als einer der 
wichtigsten Titel der Rockgeschichte wurde bei Sotheby’s am gleichen Tag für die neue Re-
kordsumme für Rockmusik von rd. € 1,5 Mio. versteigert>.
Doch nun wieder zurück in die Historie: 
Bereits zu Beginn der Country­Music­Welle 1920 entstanden die ersten Schallplattenauf-
nahmen und fanden eine weite Verbreitung über die Radiostationen. 
Trotz vieler Einflüsse und Veränderungen von aussen ist sich die Country­Music im Prinzip 
treu geblieben, was sich verändert hat, ist die kommerzielle Seite. Über eine Vielzahl von 
Schallplattenproduktionsfirmen, Verlagen, Rundfunk-und Fernsehstationen ist die Sparte 
der Country­Music zu einem Milliarden­Dollar­Geschäft geworden.
In Bezug auf die deutsche Schlagermusik hatte diese Sparte, ganz speziell durch das Mit­
bringen dieser Musik durch die Amerikaner nach Kriegsende, in Deutschland auch schnell 
Fuss gefasst und wurde oft kopiert. Es gab und gibt sogar Komponisten oder Interpreten, 
die extra nach Nashville reisten und noch reisen, um dort entweder Anregungen zu holen, 
oder um selbst dort zu produzieren und das geschieht auch heute noch, z. Bsp. der öster- 
reichische Alpenrocker Andreas Cabalier.
Ein Aufflackern des Country­Style konnte man beim European Song Contest 2014 erleben 
mit dem Auftritt eines Gesangsduos für die Niederlande, die sich damit sogar in die Spitzen-
gruppe sangen.
7. Resümee 
Mit diesen Ausführungen über die verschiedensten Musikrichtungen, -epochen und auch 
aus der Instrumentenwelt habe ich den Versuch unternommen, die Hauptpfeiler, auf die 
das ganze Musikuniversum aufgebaut ist, nachzuvollziehen, das ohne die Empfindungs-
welt des Menschen nicht geschaffen worden wäre. Dass sich im Laufe der Zeit geschmack-
liche Veränderungen, auch Veränderungen in der Art der Musik entwickelt haben, liegt in 
der Natur des Menschen. Es hat ein Wechsel stattgefunden im Anspruch auf künst lerische 
Quali tät, dafür braucht er das Einfachere, das Eingänglichere, die Musik so nebenbei als 
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Beriese lung zu Hause, am Arbeitsplatz, im Auto, oder zum Abreagieren von Emotionen, 
z. Bsp. bei grossen Freiluft-Live-Veranstaltungen (mit vollen Stadien).
Der breite Trichter der Musikrichtungen hat sich verschmälert, der Schlager, die Pop­ und 
Rockmusik in ihren vielen Variationen beherrschen Ohr und Gemüt der breiten Masse. 
Das ist natürlich ein Glücksfall für die Tonindustrie, die, dank des technischen Fortschritts, 
seit Jahrzehnten durch Tonträger und Medien, seit einigen Jahren auch durch das Internet 
dieses Riesenbedürfnis zu einem milliardenschweren Kapitalsprudelbecken entwickelt hat.
Die früher mehr oder weniger selbständig lebende Emotionsmusik hat sich einem Vormund 
unterworfen und dieser gibt vor, was und wie etwas gefühlt, gespielt oder interpretiert 
wird. Von nun an entscheiden die Grossverlage und Konzerne, die sogenannten Majors über 
Erfolg oder Misserfolg eines Künstlers. Das Geld hat die Macht über die Musik ergriffen, die 
Emotion, früher eigentlicher Auslöser, ist jetzt nur noch Manipulationsfaktor, als Mittel zum 
Zweck. Damit der ausübende Künstler, dem ja oft das kaufmännische Talent fehlt, nicht auf 
der Strecke bleibt, braucht er Partner, zuverlässige Partner und die findet er bei seriösen 
Verlagen oder bei den Majors, letztendlich aber bei der GEMA oder auch bei der GVL, über 
die unter E) 6. GEMA und GVL noch zu reden sein wird. 
Eine persönliche Formel soll nun überleiten in den wirtschaftlichen Schwerpunkt:
<Die Emotion öffnet mit dem Notenschlüssel das Tor zur Marktwirtschaft>
Formel: (E + M) + (M : E) = G 
oder 
(Emotion + Musik) + (Musik : Emotion) = GELD 
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E) DIE MUSIK ALS WIRTSCHAFTSFAKTOR
1. Verlage und Majors
1.1. Begriffsabgrenzung
Bei Wikipedia, der freien Enzyklopädie (unter: http//:de.wikipedia.org./wiki/Musikver-
lag) steht folgender Absatz <Ein Musikverlag ist das Unternehmen eines Musikverlegers. 
Musikverlage verbreiten Werke der Musik>. Dass es zwei Schwerpunkte gibt, ist hin reichend 
bekannt, zum Einen ist es die Branche der Unterhaltungsmusik (U­Musik), zum Anderen ist 
es der Bereich der ernsten Musik (E­Musik). Dass der grössere Geldbringer von Beiden das 
Gebiet der U­Musik ist, ist eine Selbstverständlichkeit, wenn man die Ernteflächen betrach-
tet. Schon allein das Herstellen und der Vertrieb von physischen Tonträgern mit all seinen 
Vorteilen der Verwertung, ob beim Privatkunden, ob im Radio oder Fernsehen, ob zu Wer-
bezwecken (mehr unter: E) 3.4. Neue Wege zur Kasse und 3.4.1.1. Musik für Werbezwecke) 
lässt die Einnahmen sprudeln. Auf dem Gebiet der E­Musik liegen die Einnahme schwer-
punkte im Verkauf von Notenmaterial, das in sich wieder Schwerpunkte setzt. So heisst es 
a.o.g. Stelle u.a. weiter:
<Mit jährlich rund 7.000 neuen und etwa 300.000 insgesamt lieferbaren Notenaus gaben 
(Stand: 2009) erzielen die Musikverlage etwa 630 Millionen Euro jährlich. Dieses, im Bran­
chenjargon Papiergeschäft genannt, bildet etwa 15 % der Gesamtumsätze. Den grossen 
Rest spielen die Notenausgaben über Aufführungen in Hörfunk, Fernsehen, Internet, The­
atern oder Werbung ein. Die Nutzer rechnen über die GEMA  …/… ab>. Ein Nebenfeld ver-
dient es noch erwähnt zu werden, denn <Orchester brauchen Musiknoten­ auch Noten­
bücher>, diese kommen von den sogenannten Notenbuchverlagen, die eine Extrakategorie 
belegen. Mehr Aufklärung über das Wesen der Musikverlage erfolgt im nächsten Abschnitt 
unter 1.2. Verlage als Partner des Musikers.
Im Jahrbuch 2011/ 2012 der Musikinstrumenten- und Musikequipmentbranche gibt es einen 
Gast beitrag von Dagmar Sikorski­Großmann, Geschäftsführerin der Intern. Musikverlage 
Sikorski Hamburg (gleichzeitig Präsidentin des Deutschen Musikverlegerverbandes e.V./DMV). 
Sie stellt hier die Frage: <Was macht ein Musikverleger? – das kann man nicht in einem 
Satz be schreiben, so vielfältig sind die Aufgaben und die Betätigungsfelder der ca. 1.200 
Musikverlage, die es laut Statistischem Bundesamt in Deutschland gibt.
..../... Die grosse verbindende Gemeinsamkeit aller Musikverlage besteht in erster Linie darin, 
Partner der Werkschaffenden aus allen Bereichen der Musik zu sein.../...Grosse, konzern­
abhängige Häuser, die auch umsatzmässig den Löwenanteil der Branche erwirtschaften, 
stehen neben alten traditionsreichen Familienunternehmen (letztere vorzugsweise im 
E­Bereich) und winzigen Ein­Mann­Verlagen, die aber ebenso engagiert und kreativ auf 
ihrem Spezialgebiet tätig sind> (Kap. 1, S. 12).
Die sogenannten Ein­Mann­Verlage sind deshalb entstanden, weil ein unbekannter Kün-
stler kaum Chancen hat, von irgend einem Verlag angenommen zu werden und deshalb 
selbst die Initiative ergreifen muss, hier spreche ich aus eigener Erfahrung. Aber es heisst 
weiter: <Immer mehr Verlage sehen auch nicht nur die klassischen Verlagsgebiete (Noten­
druck und Rechteverwaltung als Hauptbetätigungsfeld sondern übernehmen immer mehr 
Aufgaben, die ursprünglich anderen Branchen zugeordnet waren. Dazu gehören etwa die 
Tonträgerproduktion, die Künstlervermittlung, die Veranstaltung von Konzerten und ande­
res>. Das kann für den Künstler von Nutzen, aber auch zum Nachteil sein, weil er mit seinem 
Verlag teilen muss.
Von Interesse im Gastbeitrag von Dagmar Sikorski­Großmann ist auch die Aufführung von 
Zahlen: <Die im DMV organisierten Musikverlage erreichten im letzten Geschäftsjahr (2012) 
einen Umsatz von 588 Millionen Euro (2011 580 Millionen Euro.) 10 Prozent hiervon entfielen 
dabei auf das sogenannte Papiergeschäft, also den Druck und Vertrieb von Noten.
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Weitere Umsatzträger sind die Rechte und Lizenzen für Werbung, Musik im Film usw., 
die von den Verlagen wahrgenommen werden. Der grösste Umsatzanteil betrifft die Ein­
nahmen aus den Rechten, die von der GEMA kollektiv für in­ und ausländische Autoren und 
deren Verleger wahrgenommen werden>. Auffällig war auch hier, dass die Umsatzangabe, 
verglichen mit 2009 (s.o.) rd. 50 Millionen Euro weniger betrug, so war auch hier der allge-
meine Abwärtstrend deutlich spürbar.
1.2. Verlage als Partner der Musiker
Als Partner von Komponisten bildeten sich Laufe der Zeit die Musikverlage, deren Auf-
gabe es in erster Linie war, die Werke über den Druckweg zu verbreiten und so, neben 
der Erhal tung, auch noch eine extra Einnahmequelle zu schaffen. Dies konnte und kann 
auf verschiedenen Wegen geschehen, zum Einen war es die klassische Musik (E­Musik), 
bei der überwiegend mit Notendruck und -handel die Umsätze getätigt wurden, während 
die andere Richtung, die ihren Schwerpunkt in der Unterhaltungsbranche (U­Musik) hat, 
auf zwei Wegen, über die Aufführungsrechte (Radio, Werbung, im TV oder auf Bühnen 
und mit Filmmusik) und über die mechanischen Rechte (Herstellung von Tonträgern) finan-
ziell wesent lich erfolg reicher ist. Darüber soll aber an dieser Stelle keine Aussage getrof-
fen werden, dies ergibt sich zu einem späteren Zeitpunkt (unter 3. Musikmarkt und Geld-
wirtschaft), wenn die Übersicht über die Finanzmacht in der Musikwelt erstellt wird. Hier 
soll speziell die Partnerschaft zwischen Künstler und Verleger herausgestellt werden, dazu 
habe ich fünf, weltweit führende Verlage ausgesucht, die nach ihrer Gründungszeit aufge-
führt werden. 
1.2.1. Breitkopf & Härtel, Wiesbaden
(Vgl.: http://de.wikipedia.org/wiki/Breitkopf_%26_Härtel) 
Er gilt als ältester Musikverlag der Welt, offiziell wurde er am 27. Januar 1719 gegründet. 
Eigentlich als Druckerei tätig, erschien, unter Mitwirkung von J.S. Bach 1736 <Schemellis 
Gesangbuch> und mit Verbesserung der Notendrucktechnik 1754 gelang es, ab 1756 die 
Werke fast aller berühmten Komponisten der damaligen Zeit zu verlegen. Namen wie 
die Söhne Bachs, Haydn, Mozart, Quantz, Stamitz, Telemann und Andere, erschienen im 
zwischen 1762 und 1787 entstandenen Werksverzeichnis, das zum Verkauf stand und in 
dem, nach 1800, auch Beethoven verlegerisch betreut wurde.
1798 erschien im Verlag auch die erste Musikzeitschrift <Allgemeine musikalische Zei-
tung>. Etwas ungewöhnlich mag erscheinen, dass der sogen. Musikverlag in der Zeit von 
1807 - 1872 auch Pianofortes baute, die besonders von Clara Schumann und Franz Liszt 
geschätzt wurden. 
Obwohl der Schwerpunkt des Verlages zur damaligen Zeit mehr auf dem Buchdruck lag, 
begann 1850 das <Halbjahrhundert der Gesamtausgaben> und so erschienen nach der 
alten Bachausgabe die Gesamtausgaben von Händel, Beethoven, Mendelssohn­Bartholdy, 
Mozart, Schumann, Schubert, Berlioz u.a. Die Bedeutung des Verlages mag man daran 
erkennen, dass zu Beginn des 20. Jahrh. an die 1.000 Mitarbeiter tätig waren.
1952 in der DDR enteignet, konnte der Verlag 1991 wieder zurückgewonnen werden und 
firmiert seit dieser Zeit unter dem Namen Breitkopf & Härtel­Wiesbaden, Leipzig, Paris.
1.2.2. Verlag C.F. Peters, Leipzig
(Vgl.:  https://www.edition-peters.de/cms/deutsch/edition  peters/c.f.peters/verlagsges-
chichte.html) 
<Der Verlag C.F. Peters gehört zu den ältesten und renommiertesten Musikverlagen der 
Welt. Seit 1800 werden die Werke der bedeutendsten Komponisten der Musikgeschichte 
verlegt. Im Gesamtkatalog, der heute mehr als 12.000 Titel umfasst, finden sich ausser den 
berühmten Klassikern auch wichtige Komponisten der Gegenwart >.
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Der erfolgreiche Verlag wurde 1938 durch die nationalsozialistische Führung enteignet und 
zwei Söhnen  gelang die Flucht nach London, bezw. nach New York. Dort gründeten sie neue 
Verlage, während die zurückgebliebene Familie in Konzentrationslagern umgebracht wurde. 
1939 setzten die Nazis einen neuen Geschäftsführer ein, der nach Kriegsende, zusammen 
mit einem zurückgekehrten Sohn, das Unternehmen weiterführte und es 1950 nach Frank­
furt/M. verlegte, weil der Verlag, nun zum zweiten Mal in seiner Geschichte, dieses Mal vom 
DDR­Regime, enteignet wurde. 1993 wurde alles rückgängig gemacht und der Familienbe-
sitz zurückgegeben. Aus den beiden, von den seinerzeit emigrierten Brüdern gegründeten 
Verlagen, <Peters Edition Ltd. London> und <C.F.Peters Corporation New York>, wurde im 
Zusammenschluss mit  <C.F.Peters Musikverlag Frankfurt/M. und den Leipziger Firmen die 
mächtige <Edition Peters Group>.
1.2.3. Schott Verlag, Mainz
(Vgl.: http://de.wikipedia.org./wiki/Schott_music)
Als dritter im Bund berühmter und traditionsreicher Verlage steht nun der 1770  gegründete 
<Schott­Verlag, Mainz>, der heute unter <schott­music> firmiert, nach eigenen Angaben ca. 
250 Mitarbeiter beschäftigt und Niederlassungen in 10 Ländern betreibt. Der Verlag verfügt 
ebenfalls nach eigenen Angaben über mehr als 10.000 Konzert- und Bühnenwerke, vertreibt 
Gesamt ausgaben von R. Wagner und R. Schumann, wobei der Schwerpunkt bei mehr zeit-
genössischen Komponisten wie Hindemith, Henze, Ligeti, Orff, Penderecki und Strawinsky 
liegt. Ein besonderes Verdienst von schott music liegt in der Förderung von neuen jungen 
und noch unbekannten Künstlern.
1.2.4. Bärenreiter Verlag, Kassel
(Vgl.: http://baerenreiter.com.
und http://de.wikipedia.org/wiki/Bärenreiter Verlag)
Als 1923 der Bärenreiter Verlag in Kassel gegründet wurde, waren die grossen Komponisten 
schon an die hier Vorgenannten gebunden. Deshalb spezialisierte man sich mehr auf 
<wissen schaftlich­kritische Gesamtausgaben der Werke von Bach­Händel­Mozart­Schubert 
und anderen Grössen> So wurden die Gesamtausgaben in Noten zum Fundament des Ver-
lages. Eine Lücke wurde auf liturgischem Gebiet entdeckt, mit Schwerpunkt Heinrich Schütz 
u.a., auch die Haus­ und Gebrauchsmusik fand bei Bärenreiter ein gutes Zuhause, umfang-
reiches Notenmaterial für Kammermusik­Klaviermusik­Sinfonik­Oper­Chormusik u. Gesang.
Bärenreiter, hatte, wie andere Verlage und Künstler, durch den Nationalsozialismus eben-
falls Existenzprobleme und siedelte 1944 nach Basel um, verlor durch Bombenangriff das 
Verlagsgebäude in Kassel (1945), wurde aber nach Kriegsende wieder so aktiv, dass in den 
1950-er Jahren andere Verlage übernommen werden konnten und 1958 die erste interna-
tionale Niederlassung in New York geschaffen wurde, denen dann weitere in Paris (1962) 
und London (1963) folgten. Nach der Übernahme durch den <Süddeutschen Verlag> (1988) 
gehörte, wie schon vor Kriegsbeginn, Bärenreiter wieder zu den ganz Grossen mit vielen 
Gesamtaus gaben vieler berühmter Komponisten.
Als herausragend und von grösster Bedeutung ist die Herausgabe des im Mai 2008 abge-
schlossenen und 29 Bände umfassenden Werkes <Musik in Gegenwart und Geschichte 
(MGG)>. Zur Zeit sind bei Bärenreiter ca. 140 Mitarbeiter beschäftigt und es besteht auch 
eine Niederlassung in Prag.
1.2.5. Sikorski - Musikverlag, Hamburg
(Vgl.: http://de.wikipedia.org/wiki/Sikorski_Musikverlage)
<Die Sikorski Musikverlage sind eine Gruppe eigenständiger mittelständiger Musikverlage, 
die zurückgehen auf den namensgebenden Verleger Hans Sikorski>.
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Die Musikverlagsgruppe engagiert sich heute gleichermaßen sowohl für Werke der Unter­ 
haltungs- als auch der ernsten Musik>.
Hans Sikorski (1899-1972) gründete 1935 seinen Verlag und lebte hauptsächlich mit Musik 
aus der damals florierenden Filmwelt. Schlager von Komponisten wie Werner Bochmann, 
Peter Igelhoff, Norbert Schultze oder Robert Stolz gehörten in das Verlagsprogramm. 
Nachdem die Stammhäuser in Berlin und Leipzig im Krieg zerstört wurden, siedelte Sikorski 
über Umwege (u.a. Bad Kissingen) 1946 nach Hamburg über und fast wie selbstverständlich 
fand die Schlagerwelt mit Beginn der 1950er Jahre wiederum ihre Heimstatt bei Sikorski 
(z. Bsp. Gerhard Winkler, Lotar Olias, Walter Rothenburg, oder Les Humphries u.a).
Gleichzeitig wurde aber auch das Gebiet der E­Musik nicht nur erschlossen, sondern weit 
ausgedehnt, wobei ein Schwerpunkt auf Russland fiel, mit so berühmten Komponisten wie 
Aram Chatschaturjan, Sergej Prokofjew oder Dmitri Schostakowitsch, die durch Sikorski 
den Weg in das Bewusstsein der westlichen Musikwelt fanden. In der Verlagshistorie/Inter­
nationale Musikverlage Hans Sikorski (S. 2, Abs. 4) wird auf folgendes hingewiesen:
<Eine musikhistorisch bemerkenswerte Leistung glückte 1979 mit der Veröffentlichung 
der seinerzeit verbotenen Originalfassung der Oper Lady Macbeth von Mzensk von Dmitri 
Schostakowitsch. Mittlerweise zählt diese Oper unumstritten zu den herausragenden 
musikdramatischen Werken des 20. Jahrhunderts>.
In all den Jahren wurden Verbindungen und Freundschaften so weit ausgebaut, dass letzt-
endlich daraus ein weltweit agierender Konzern entstanden ist.
Angeschlossen an den Hauptverlag sind 18 weitere Verlage und das Programm umfasst 
eigentlich alles, was auf dem Gebiet der Musik angeboten wird, schwerpunktmässig wohl 
U­Musik, Popmusik, Schlager, Volksmusik, daneben, auf dem Gebiet der E­Musik, Orches-
ter- u. Bühnenwerke, dazu zeitgenössische Musik (z. Bsp. Peter Ruzicka,Moritz Eggert u.a.) 
und vor allem ein umfangreiches Angebot an Musikalien (Noten, Bücher, etc.).
Besonders verdient macht sich der Sikorskimusikverlag um die Musikwelt der Kinder und 
hat mit Rolf Zuckowski den idealen Partner gefunden, ein Schülermusical-Wettbewerb 
wurde eingeführt und Schwerpunkte sind Verlagsengagements bei Kindertagesstätten, 
Kindergärten oder Schulen.
Mit mehr als 2.500 betreuten Komponisten bestehen weltweite Kooperationen mit grossen 
Verlagshäusern, das gilt ebenso für administrierte Kataloge renommierter Editionen.
Erfreulich ist die Tatsache, dass das ganze Unternehmen im Familienbesitz geblieben ist 
und von Dr. Axel Sikorski und Dagmar Sikorski geführt wird. 
1.2.6. Nachbetrachtung
Diese Grossverlage (hier ohne Sikorski), denen sich die Komponisten der damaligen Zeit, 
als noch niemand an Tonträgermöglichkeiten gedacht hat, vertrauensvoll anschlossen, sind 
deshalb hervorzuheben, weil sie zum Einen allen Verfolgungen durch das Nazi-Regime 
wider standen, zum Zweiten nach dem 2. Weltkrieg ihre Verlage nicht nur wieder aufbauten, 
sondern auch im Ausland weitere Niederlassungen gründeten. Sie gelten, Sikorski wieder 
eingeschlossen, als die angesehensten Repräsentanten auf ihrem Gebiet und sie haben ihre 
Selbständigkeit bewahrt und sich nicht von den inzwischen entstandenen Multikonzernen 
(Majors) einfangen lassen. 
Nach dem 2. Weltkrieg änderte sich vieles und neben den klassischen Verlagen wuchs eine 
Vielzahl von Verlagen (später im Verlagsjargon <Independents> genannt) für die, sich immer 
mehr in den Vordergrund drängende, Tanz­ und Unterhaltungsmusik, die sich auf Grund des 
Nachholbedarfs (emotionale Entzugserscheinungen durch den 2. Weltkrieg) anfangs erfol-
greich entwickelten, aber letztendlich, ums Überleben kämpfend, sich von den grossen und 
marktbeherrschenden Musikverlagen schlucken liessen. Daraus entstanden die nun welt-
weit herrschenden Majors, die aber, nach vielen guten Jahren, selbst ins Rutschen kamen 
und sich, aus der finanziellen Not heraus, untereinander verknüpften und sich so selbst bis 
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auf drei (Stand 2013) dezimierten.
Von den ca. 1.200 in Deutschland bestehenden Musikverlagen (Quelle: Statist. Bundesamt) 
gehören ca. 500 dem 1829 gegründeten Deutschen Musikverlegerverband (DMV) an, der 
im Vierjahresrhythmus den Deutschen Musikpreis und alljährlich den Preis Best Edition in 
neun verschiedenen Kategorien, als Gradmesser für den deutschen Musikmarkt vergibt 
(mehr unter : E) 8. Preisverleihungen). 
1.3. Majors
(Vgl.: http://de.wikipedia.org./wiki/Musikindustrie#Umsatzentwicklung)
Mit dem gewaltigen Anwachsen des Tonträgermarktes zwischen den 50­er und 70­er 
Jahren konnten viele Verlage oder Produzenten nicht Schritt halten. Um nicht unterzu-
gehen, schlossen sie sich bereits vorhandenen, grossen Unternehmen an, bei denen nicht 
nur die Voraussetzungen für ein gemeinsames Weiterleben gegeben waren, sondern auch 
die Möglichkeit für eine weltweite Ausdehnung oder Verbreitung bestand. In Amerika hatte 
man diesen Weg schon einige Jahre vorher entdeckt und auch beschritten.
1.3.1. Vorgeschichte
Bis zum Anfang der 50­er Jahre gab es in den USA sieben grosse Schallplattenfirmen.
Nur ein paar Jahre später mussten bereits kleinere Label ihre Künstler verkaufen. Zwei 
Schulbeispiele dafür: die Fa. Sun Records verkaufte im Jahr 1954 für $ 35.000 (!) Elvis Presley 
an RCA­Victor und Amerika berühmtester Countrysänger Johnny Cash ging an Columbia 
Records.
RCA­Victor wurde 1986 wegen Überschuldung an General Electric abgegeben, die sich 
wiederum mit dem grossen Medienkonzern Bertelsmann als Bertelsmann Medien Group 
(BMG) verbanden. Letztere vereinigten sich 2005 mit der japanischen Sony­Group, die sich 
2008 auflöste und seitdem als Sony Music Group firmiert. 
Der 1954 für billiges Geld verkaufte Elvis Presley ist mit gewandert und steht weiterhin auf der 
Promiliste von Sony, genauso wie viele andere Weltstars, und, um nur einige zu nennen: Paul 
Anka­Perry Como­Bonny Tyler oder Middle of the Road, später noch einige Beispiele mehr.
Auf diese Weise kam es zum Multikonzern Sony Music Entertainment, der im Besitz von 




Als sich 1931 die zwei grossen Firmen Electric Musical Industries und die UK Columbia 
Records zusammenschlossen, war EMI geboren. Die Wurzel dazu kam von dem Schall-
plattenpionier Emil Berliner, der auch 1898 die London Grammophon Company gegründet 
hatte. Interessant wurde es aber erst 1989, als EMI an die 300.000 Einzelwerke der Popmusik 
erwarb und 1991/92 $ 1 Milliarde für die Virgin Group auf den Tisch legte.
EMI mauserte sich zu einem der vier grössten Majors, hatte 2005/2006 einen Jahresumsatz 
von ca.  £  1660 Millionen und betreute an die 1.400 Künstler.
Ein Riesengeschäft wurde der Firmenverkauf 2007 für € 5.45 Milliarden an Terra Firm.
Ende 2011 wurde für € 1,9 Milliarden das Musikgeschäft an die Universal Music Group 
weiterverkauft, SONY kaufte die Vermarktungsrechte für € 2,2 Milliarden und übernahm EMI 
Music Publishing. Nach dieser Fusion existieren jetzt nur noch drei Major­Label, nämlich 
UNIVERSAL,SONY und WARNER, in denen viele hundert von ehemals allein fungierenden 
Verlagen geballt zusammengefasst sind und die zusammen an die 72 % des Weltmarktan­
teils im Plattengeschäft besitzen, die restlichen 28 % teilen sich die noch allein existierenden 
Independent­Labels.
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Bis zur Übernahme durch Universal Music Group 2011 umfasste der Katalog von EMI Music 
Publishing an die 1 Million Titel und war somit der grösste Musikverlag mit einem Jahres-
umsatz von fast £   420 Millionen.
1.3.3. Universal Music Group (UMG)
(Vgl.: http://de.wikipedia.org/wiki/Universal_Music_Group)
Die Universal Music Group 1995, entstanden aus der Verbindung von MCA und PolyGram, 
noch ergänzt durch Deutsche Grammophon und Koch International, gehört zu dem franzö-
sischen Medienkonzern VIVENDI und hatte, bei ca. 58.000 Mitarbeitern im Jahr 2012, einen 
Jahresumsatz von € 22,1 Mia.
Laut <Spiegel Online Wirtschaft v. 11.9.2013 ­ 21:09> erzielte die UMG, nach zwischenzeitli-
chen Einbussen im 1. Halbjahr, <einen Umsatz von 2,2 Mia. Euro, was einer Steigerung zum 
Vorjahr von 16,3 % entspricht>.
Durch den im vorigen Abschnitt (1.3.2 EMI) genannten Ankauf des Labels von Emi Music 
erweiterte sich auch der Kreis der Künstler, die, aus wirtschaftlicher Sicht gesehen, die Gold­
esel der UMG sind. Es ist eine solche Vielzahl, sodass ich es nur bei den allerberühmtesten 
Namen belassen möchte, um so zumindest einen kleinen Eindruck zu erwecken, wer hier 
zu Ruhm und Reichtum gekommen ist, bezw. weiter auf der Woge des Erfolges schwimmt:
ABBA ­ mit die erfolgreichste Musikgruppe weltweit, ca. 370 Mio. verk. Tonträger und ein 
eigenes Musical.
Louis Armstrong - die Jazzlegende mit Stern auf dem Hollywood Walk of Fame.
Die <Beatles> - die, nach einer Aussage von Oliver Geissen in der ultimativen Chartshow 
vom 6.6.2014 bei RTL, bis jetzt sogar etwa 1,3 Milliarden Tonträger verkauft haben sollen 
und somit den absoluten Weltrekord inne haben.
Rekord auch: 133 Wochen unter den Top 10 in Deutschland. 
Elton John - mit mehr als 900 Mio. verk. Tonträgern und einem Jahreseinkommen 2012 von 
etwa $ 80 Millionen.
Johnny Cash - der Countrysänger mit über 50 Mio. verk. Tonträger, etwa 500 eigene Songs 
und 13 Grammy Awards.
Lady Gaga - die aufreizendste Erscheinung mit an die 100 Mio. verk. Tonträgern.
die Rolling Stones - die auf ihrer Welttournee von 2005 - 2007 rd. $ 550 Mio. einnahmen.
Robby Williams - mit ca. 70 Mio. verk. Tonträger und Eintrag im Guinessbuch der Rekorde 
bezüglich des Verkaufes von 1,6 Mio. Konzertkarten an einem Tag. 
Auch Herbert von Karajan gehörte, als Vertreter der ernsten Musik, zu den ganz Grossen bei 
der UMG mit ca. 300 Mio. verk. Tonträgern und an die 700 Werkseinspielungen von rd. 130 
verschiedenen Komponisten.
Andrew Lloyd Webber als der berühmteste Musicalkomponist erhielt einen OSCAR und 
3 Grammys.
Von deutscher Seite findet man unter den vielen Namen u. a. die Band Rammstein, Tokio 
Hotel, Unheilig, und­und­und. 
Bleibt nur noch zu vermerken, dass die UMG die grösste unter den drei noch verbliebenen 
Majors ist, ihr Weltmarktanteil liegt etwa bei 25,6 % (2005). 
1.3.4. Sony Music Entertainment
(Vgl.: http://de.wikipedia.org./wiki/Sony_Music_Entertainment)
Die legendäre amerikanische Schallplattenfirma Columbia Records wurde 1987 über-
raschenderweise von der Sony Corporation geschluckt, die unter der Bezeichnung Sony 
Music Entertainment ins Musikgeschäft eingestiegen war und sieben Jahre später (1994) 
mit einem Jahresumsatz von 5 Milliarden Dollar bereits einen Weltmarktanteil von ca 18% 
hatte (Quelle: wikipedia-Musikindustrie#Entwicklung).
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Ein Joint Venture­Zusammenschluss mit der Bertels mann Musik Gruppe im Jahr 2004 liess 
den Weltmarktanteil auf auf ca. 25,5 % ansteigen. 2008 warf die BMG das Handtuch, stieg 
aus der Tonträgerherstellung aus und übergab ihre Anteile an das SME.
Mit Columbia Records oder auch dem deutschen Traditionslabel Ariola und unzähligen 
anderen, landete ein Flut berühmtester Künstler bei SME. Um nur einige zu nennen:
Barbara Streisand, Bruce Springsteen, Celine Dion, Britney Spears, Whitney Houston, Paul 
Pott, sowie auf deutscher Seite Peter Maffay, Udo Jürgens, auch der berühmte Pianist 
Rudolf Buchbinder, oder die Flippers, Rainhard Fendrich und eine weitere Riesenpalette 
renommierter Künstler. 
Sony Music Entertainment liegt mit einem Weltmarktanteil um die 20 % hinter der Universal 
Music Group mit ca. 25,6 % auf Platz 2, vor der Warner Music Group mit Platz 3 und 11,3 %. 
1.3.5. Warner Music Group (WMG)
(Vgl.: http:// de.wikipedia.org/wiki/Warner_Music_Group)
WMG, zu der auch Warner/Chapell (gegr. 1929) gehört, mit Sitz in New York und rd. 3.500 
Mitarbeitern, ist einer der grössten Verlage und Dritter im Bunde der führenden Majors. Von 
Warner Brothers im Jahr 1958 aus der Taufe gehoben und als Warner Brothers Records in 
das Filmimperium als Zusatzprodukt eingegliedert, expandierte diese 1970, bei gleichzeiti-
ger Übernahme von Elektrola 1970 für 10 Millionen Dollar, nach Europa, Lateinamerika und 
Asien/Pazifik mit 3 Regionalbüros und Firmierung als WEA­International in mehr als 50 Län-
dern. Mit der Gründung von WEA Corporation unter Einbeziehung von noch anderen Labels 
(auch Atlantic) expandierte die WEA Corp. zur ersten grossen Musikvertriebsgesellschaft 
ausserhalb von Amerika, die dann in die bestimmende WMG eingegliedert wurde. Diese 
wurde wiederum 2004 und 2005 weiter verkauft. Als der kleinste der drei Marktgiganten 
hatte WMG durch die weltweiten Gewinneinbrüche im operativen Geschäft Fusionsgedanken 
mit BMG und auch mit EMI, die aber nicht zum Tragen kamen. 
<Im Mai 2011 erwarb der russisch­stämmige US­Milliardär Leonard Blavatnik über seine 
In vest mentfirma Access Industries Warner Music für 3,3 Milliarden Dollar. Im vierten 
Ge schäfts quartal 2011 gab Warner einen Verlust von 103 Millionen Dollar bekannt, für das 
Gesamt jahr verbuchte man ein Minus von 205 Millionen Dollar, Grund sei vor allem der 
rückläufige CD­Verkauf> (Quelle: Warner Music Group/wikipedia). Mitschuld an dem ca. 40% 
Rückgang dürfte auch das intensive und illegale Downloaden sein, dafür stieg das digitale 
Geschäft. Nicht zu vergessen der hohe Aufwand an Verwaltungskosten, die riesigen Zins-
belastungen in Millionenhöhe und letztendlich auch Abwanderungen von Geld bringenden 
Künstlern wie Madonna, Depeche Mode, und noch anderen. 
Dazu Auseinandersetzungen mit YouTube, die zur Zeit noch in der Schwebe sind, immerhin 
existiert Warner mit einem Weltmarktanteil von 11,3 % im Gegensatz zur EMG weiter, die bei 
der Universal Music Group gelandet ist.
Schaut man gut 10 Jahre zurück, dann sind von den fünf grossen Majors nur noch drei 
übrig geblieben, verschwunden sind, wie bereits erwähnt, EMG und die Bertelsmann Musik 
Group, die von Sony geschluckt wurde.
2. Tonträgerindustrie - Die Welt der Tonträger
2.1. Entstehung und Weiterentwicklungen der Tonträger
(Vgl.: http://de.wikipedia.org/wiki/Musikindustrie#Umsatzentwicklung). 
Töne, Ereignisse, Vorfälle, all diese Dinge, wie gerne hätte man sie früher festgehalten. 
Darüber machte sich schon 1589 der italienische Physiker G. B. della Porte seine Gedanken.
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Wie könnte man ein <gesprochenes Wort festhalten ?> (planet wissen). Er hätte noch 300 
Jahre warten müssen, bis sich dieser Traum zu erfüllen begann. Am Weihnachtsabend 1877 
meldete das Allroundgenie Thomas  A.  Edison seinen Phonographen an und schuf damit die 
Grundlage für die Tonträgerindustrie. Erst 10 Jahre später war es dann der nach den USA 
ausgewanderte, Emil Berliner, der, aus mit Wachs beschichtetem Zink, die ersten Schall­
platten entwickelte, im gleichen Jahr noch sein Grammophon in Berlin patentieren liess 
und im Jahr darauf, 1888 in Philadelphia, beides, nämlich Schallplatte und Grammophon 
öffentlich vorführte.
Mit der Weltausstellung 1889 in Paris begann die internationale Musikindustrie. Die ersten 
industriell hergestellten Grammophone kamen ein Jahr später von der neu gegründeten 
Grammophone­Spielwaren­Fabrik Kämmer, Reinhardt & Co, sesshaft in Waltershausen/
Thüringen. <Einige Quellen behaupten, dass bis zum Herbst 1894 etwa 25.000 Schall­
platten und 1.000 Abspielgeräte die Fabrik verlassen haben sollen. 1898 waren es bereits 
über 700.000 Stück>. Ich erinnere mich noch sehr gut an die Schallplatten im Elternhaus, in 
der Mitte ein Hund vor dem Grammophontrichter, die ich immer mit grossem Vergnügen 
auf dem Grammophonkasten abspielte, der seitlich mit einer Kurbel aufgedreht werden 
musste. Auf jeder Seite ein Lied, speziell : <Joseph, ach Joseph, wie bist du so keusch> oder 
ein Lied im bayerischen Dialekt: <Willst mir a Liadl blousn>.
Dieser Hund war seit 1900 registriertes Markenzeichen, nachdem die Brüder Emil und  Josef 
Berliner zwei Jahre vorher die Deutsche Grammophon GmbH gegründet hatten, die später 
umzog nach Berlin und bereits an die 5.000 Titel im Angebot hatte und damit die Massen­
produktion von Schellack­Platten begann, die zur damaligen Zeit eine Höchstspieldauer pro 
Seite von etwa 3 bis 4 Minuten hatten. Bei Wikipedia heisst es noch weiter:
<wird die Musik von Tonträgern salonfähig und beginnt ihren Siegeszug rund um die Welt>.
Dass sich die Technik in Bezug auf Verbesserungen der Schallplatte im Laufe der folgenden 
Jahrzehnte laufend verbesserte (z. Bsp. erste Stereotonbandaufnahme 1944), liegt auf der 
Hand, als aber 1948 die Vinyl­Schallplatte durch den Physiker Dr. P.C. Goldmark ent wickelt 
wurde, war der Jahrhunderte alte Wunschtraum vom Festhalten des Wortes und des 
Tones dahingehend perfektioniert, weil durch diesen Tonträger (Wiedergabequalität und 
Spieldauer (ca. 23 Min. pro Seite), Haltbarkeit und preisgünstigere Herstellungskosten) alle 
Voraussetzungen dafür geschaffen wurden. Trotzdem vergingen noch 10 Jahre, bis 1958 
die Fa. EMI als letzte keine Schellackplatten mehr produzierte. Einen Riesenmarkt eröffnete 
die Fa. RCA 1949 mit der Herausgabe einer kleinen (45 er) Platte (Bildtafel 11, S. 177), der 
Single, auf die anfangs nur je ein Titel pro Seite war, die aber dann auf je zwei ausgeweitet 
wurde. Fast in jedem öffentlichen Lokal standen die Musikautomaten, der Kunde konnte, 
nach Geldeinwurf, auf Knopfdruck seine Lieblingsstücke hören. 
Die Single machte weltweit Furore, bekam aber 1965 ernsthafte Konkurrenz durch die 
von PHILIPS kreierte Musikkassette (MC). Hier lag der Vorteil, dass trotz vielen Abspielens 
die Tonqualität nicht nachliess, vorausgesetzt, das Band wurde nicht durch irgendwelche 
Vorgänge eingeklemmt und so zum Bandsalat. Über die Tatsache, dass die MC in nicht allzu 
langer Zeit der LP den Rang abgelaufen hat, wird an Hand späterer Verkaufs zahlen vergleiche 
noch zu berichten sein (siehe 3. Musikmarkt und Geldwirtschaft).
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Nachdem durch die Schaffung der neuen LP mit der langen Spieldauer von ca. 23 Min. pro 
Seite die Möglichkeit gegeben war, ungefähr 6 Titel pro Seite zu präsentieren, dauerte es 
auch nicht allzu lange, um genau wie bei den Singles, eine Hitparade für LP’s zu erstellen. 
Dazu mehr unter E) 2.3.1. Erfolgsweg der neuen Langspielplatte.
2.2. Beginn der Schallplattenindustrie
2.2.1. Erfolgsweg der Schellackplatten
Um korrekte Zahlen erstellen zu können, benutzte ich neben der, im vorigen Abschnitt 2.1. 
genannten Quelle auch die Jahresberichte von <Musikindustrie in Zahlen, von 2007 - 2013>, 
herausgegeben vom Bundesverband der Musikindustrie, Berlin. 
So konnten folgende Daten erstellt werden:
Bereits zwischen den Jahren 1886 und 1896 wurden in Amerika jährlich rd. 2 Mio. Schall-
platten produziert, die dann, nachdem es 1919 noch 2,23 Mio. waren, bis 1927 auf annä-
hernd 104 Mio. anstiegen und im Jahr 1938 waren es 133 Mio., wovon die beiden grossen 
Schallplattenfirmen <RCA> und <Decca> rd. 75 % produzierten. Nachdem 1955 noch ein 
Produktionssprung auf 252 Mio Tonträger gelang, wurde die Beurteilung nicht mehr stück-
weise, sondern nach Umsatz (sprich: $) getätigt. 
Geht man über diesen Weg, waren die Umsätze 1921 erstmals über $ 1 Mio., stiegen dann 
bis 1955 bereits auf $ 277 Mio, 12 Jahre später, 1967, wurde erstmals die Milliardengrenze 
mit $ 1,173 Mia. überschritten. Als 1983 die CD auf den Markt kam, gab es für diese stetige 
Zuwächse bis 1996. Die Weiterentwicklung wird später noch beschrieben (unter 2.5. Die 
Compact Disc (CD). Dafür ist es interessant zu vergleichen, wie es in den gleichen Zeiträu-
men in Deutschland ausgesehen hat.
Hier wurde 1919 erstmals mit der Schallplattenproduktion durch die Deutsche Grammo­
phon die 1 Million Stückzahl erreicht. 1924 waren es 2,1 Mio., 1928 bereits 5,5 Mio. und 1929 
runde 10 Mio. Bis zu diesem Zeitpunkt waren allerdings auch schon 1,5 Mio. Grammophone 
verkauft.
Mit Gründung von ELEKTROLA 1926 stiegen die Produktionszahlen 1927 auf 25 Mio., 1928 
auf 30 Mio., stagnierten im Krisenjahr 1929 ebenfalls bei 30 Mio. Tonträger.
Die katastrophalen Wirtschaftsverhältnisse liessen die Produktionen in den folgenden 
Jahren mächtig schrumpfen und so stürzten die Zahlen 1931 auf 18 Mio., 1933 auf 8 Mio. 
und 1935 auf den Tiefststand von 5 Mio. produzierten Schallplatten. Eine Besserung trat 
1936 mit 7 Mio. ein, die 1937 auf 10 Mio., 1938 auf 12 Mio. und 1939 auf 14 Mio. anstieg und 
so doch wieder Fuss gefasst hatte.
2.2.2. Neubeginn ab 1949
Nachdem in den Kriegsjahren die Produktion so gut wie lahm gelegt war, gab es 1949, als 
auch die Vinyl­Schallplatte auf den Markt kam, wieder Lebenszeichen mit 4 Mio. Schall-
platten und zwei Jahre später, 1951, waren es schon wieder 11,7 Mio., 1952 erfolgte mehr 
als eine Verdoppelung mit 25 Mio., 1955 eine weitere Steigerung auf 31 Mio., und 1956 auf 
36,5 Mio. Tonträger.
Für diese Steigerungen war in erster Linie die wieder gefundene Lebens freude der Men-
schen schuld, denn bei ca. 90% der verkauften Schallplatten handelte es sich um Tanz­ und 
Unterhaltungsmusik. 
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Technisch weiterentwickelt kam 1957 die Stereo­LP auf den Markt (Bildtafel 10, S. 175) und 
sie steigerte neben dem Hörgenuss auch den Umsatz.
So stiegen die Verkaufszahlen von 40,1 Mio.(1962) auf 47,6 Mio. (1964). Dies brachte Deutsch­
land den 3. Platz im Welthandel.
Eine völlig neue Situation ergab sich, als PHILIPS 1965 mit der Herausgabe einer Tonband-
kassette (MC) den gesamten Tonträgermarkt revolutionierte, die dann letzt endlich die LP 
verdrängte. Darüber später mehr unter: E) 2.4. Die Musikkassette (MC).
Zuvor geht es aber erst noch um die Erfolgsgeschichte der neuen Langspielplatte. 
2.3. Die neue Langspielplatte
2.3.1. Der Erfolgsweg der neuen LP
Wie vorher schon unter 2.1. erwähnt, waren es zuerst die 45­er Singleplatten, die, marktbe­
herrschend nach Verkaufserfolgen, dann auch die ins Leben gerufene Beliebtheitsskala in 
Form von Charts bestimmten. 
Als dann die grosse 78­er Schallplatte auf den Markt kam, gab es 1962 bereits auch eine 
erste <Nr. 1­LP> und zwar: My Fair Lady mit Karin Hübner und Paul Hubschmid, die sich 
auch noch 1963 und 1965 an erster Stelle behauptete. Sie wurde 1964 nur von Jürgen von 
Manger mit seinen Stehgreifgeschichten verdrängt. Von nun an war der Erfolgsweg der 
neuen LP nicht mehr aufzuhalten. Der Wettstreit um Platzierungen in den Charts hatte 
begonnen und die ersten Spitzenreiter waren: 
1966 <Bravo Rolling Stones> mit den Rolling Stones,
1967/68 <Das neue Esther und Abi  Ofarim Album> mit denselben und
1969 <Heintje> mit Heintje.
Von nun an ging es unaufhaltsam weiter.
2.3.2. Hitparaden-Charts und Spitzenreiter
(Vgl. unter: http://www.fernsehlexikon.de/1307/zdf-hitparade)
Als am 18. Januar 1969 Dieter Thomas Heck im ZDF zum 1. Mal die Hitparade moderierte, 
setzte eine regelrechte Flut auf dem Schlagermarkt ein. Sie diente einerseits dazu, junge 
Künstler ins Rampenlicht zu bringen und gleichzeitig das Verkaufsgeschäft anzukurbeln.
Höchstes Ziel eines Künstlers war es, dreimal Erstplatzierter zu sein, danach musste er aus-
scheiden. Die letzte Sendung dieser Art war am 16. Dezember 2000 im ZDF unter dem 
Motto: Hit des Jahres 2000, Gewinnerin war Nicole, die sechzehn mal an der Spitze stand. In 
all den Jahren entstanden insgesamt 367 Sendungen, wovon Roland Kaiser 67 mal zu Gast 
war. Nach D. Th. Hecks letzter Sendung im Dezember 1984 übernahm Viktor Worms die Hit-
parade, dieser wurde 1990 durch Uwe Hübner abgelöst, der dadurch zur zweiten Symbol-
figur des deutschen Schlagers werden sollte. Führte ein Auftritt in der Hitparade zunächst 
zu mehr Popularität, so entschieden aber letztendlich die Verkaufszahlen über die Jahres-
spitzenreiter.
2.3.2.1. Spitzenreiter der 70-er Jahre
1970 <Abbey Road> mit den Beatles, 71 <Non Stop Dancing,11> mit James Last, 72 <Stars für 
uns-Hilfe für Alle> mit versch. Interpreten, 73 <Mein achtel Lorbeerblatt> mit Reinhard Mey, 
74 <Otto 2> mit Otto Walkes, 75 <Mein Gott, Walther> mit Mike Krüger, 76 <Ariola, Super 
20> versch.Interpreten, 77 <Arrival> mit ABBA, 78 <Saturday Night Fever> als Soundtrack 
aus dem gleichnamigen Film, 79 <Steppenwolf> mit Peter Maffay.
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2.3.2.2. Spitzenreiter der 80-er Jahre
1980 <The Wall> mit Pink Floyd, 81 <Die Schlümpfe> mit Vader Abraham, 82 <Dolce 
Vita> mit der Spider Murphy Gang, 83 <Nena> mit Nena, 84 <No parlez> mit Paul Young, 
85 <4630 Bochum> mit Herbert Grönemeyer, 86 < movin’> mit Jennifer Rush, 87 <The 
Yoshua Tree> mit U2, 88 <Ö> mit Herbert Grönemeyer, 89 <But Seriously> mit Phil Collins.
2.3.2.3. Spitzenreiter der 90-er Jahre
1990 blieb <But Seriously> mit Phil Collins vorne, 91 <Crazy World> mit den Scorpions, 
92 <We Can’t Dance> mit Genesis, 93 <ABBA-Gold> mit ABBA, 94 <Music Box> mit Mariah 
Carey, 95 <Made In Heaven> mit Queen, 96 <Bocelli> mit Andrea Bocelli, 97 <Let’s Talk 
About Love> mit Celine Dion, 98 <Titanic> Soundtrack des Films, 99 <Buena Vista> mit dem 
Buena Vista Sound Club.
2.3.2.4. Spitzenreiter der 2000-er Jahre
2000 <Supernatural> mit Santana, 01 <Swing, When You Are Winning> mit Robby Wil­
liams, 02 <Mensch> mit Herbert Grönemeyer, 03 <United> mit DSDS, 04 <Anastacia> 
mit Anastacia, 05 <Noiz> mit Söhne Mannheims, 06 <Das grosse Leben> mit Rosenstolz, 
07 <Loose> mit Nelly Furtado, 08 <Back To Black> mit Amy Winehouse (†), 09 <Stadtaffe> 
mit Peter Fox, 10 <Grosse Freiheit> mit Unheilig, 11 <21> mit Adele, und 2012 <Ballast der 
Republik> mit den Toten Hosen und 2013 Helene Fischer mit <Farbenspiel>.
Es scheint, wie bereits oben erwähnt, fast unmöglich, all das zu erfassen, was an Erfolgen 
in all den Jahrzehnten zusammen gekommen ist. Die Nummer 1­Hits kamen fast wasserfall­
artig und zwar aus den vielseitigsten Bereichen. Der Versuch, eine zuverlässige Übersicht zu 
schaffen, ist sicher nur unvollkommen zu erreichen, aber ich möchte trotzdem den Versuch 
unternehmen.
Für die 60­er Jahre waren es ca. 99 Nr. 1 Singles 41 Nr. 1 Alben
für die 70­er Jahre waren es ca. 119 88
für die 80­er Jahre waren es ca. 122 118
für die 90­er Jahre waren es ca. 103 137
für die 2000­er Jahre bisher ca. 191 328
Auf 50 Jahre zusammengefasst: ca. 634 Nr. 1 Singles und 712 Nr. 1 Alben
Die Langspielplatte hatte sich gegenüber der Single durchgesetzt und sie überholt. Wie 
bereits erwähnt, wurde durch den technischen Fortschritt eine neue Form der Tonwieder­
gabe geschaffen, die Musik kassette (MC), und sie begann, langsam aber sicher, die LP vom 
Thron des Erfolges zu stossen, um sie letztendlich fast ganz verschwinden zu lassen. Aber 
nach Jahren der Nichtbeachtung feierte die LP in den Jahren 2012 und 2013 ein erstaunli-
ches Comeback.
Mit 29 Mio. Euro Umsatz eroberte sich die LP am Gesamtmarkt wieder einen Anteil von 2 % 
(MiZ 2013,Kap.: Umsatz, S. 10).
2.4. Die Musikkassette (MC)
Um etwas Authentisches über die MC auszusagen, benutze ich den Artikel von Reginald 
Rudorf <Geschichte des Tonträgers, 9. Die Tonbandkassette, S. 173, aus dem Handbuch der 
Musikwirtschaft, 6. Auflage 2003>, dazu noch teilweise die vom <Bundesverband Musikin­
dustrie> herausgegebenen Jahresberichte von 2007 bis 2013.
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Auf Aussagen über Techniken und Qualität wird verzichtet, es geht mir hier nur um die Stel-
lung der MC als ein wirtschaftlicher Verkaufsartikel, der auf Grund seiner Vorteile der Schall­
platte gegenüber, und vor allem durch die vielfältigen Verwendungsmöglichkeiten, doch 
über Jahre Markt beherrschend auf dem Gebiet der Tonträgerindustrie war.
Wenn man dabei über die positiven Nebenwirkungen nachdenkt, so wurden, ausgelöst 
durch die MC, Radiorekorder, tragbare Rekorder (Walkman’s erstmals 1979 von SONY) 
und besonders die in den Autos eingebauten Geräte (erstmals 1968 von PHILIPS) zu einem 
ausser ordentlichen, viele Millionen schweren Wirtschaftszweig (siehe: Bildtafel 12, S. 179).
Obwohl die LP noch über Jahre die Oberhand behielt, so änderte sich dieses gewaltig zu 
Gunsten der MC. Wörtlich schreibt Reginald Rudorf in seinem Artikel u.a.:
<...1978 wurden 112,5 Mio. Langspielplatten und 43,3 Mio. Musikkassetten in Deutschland 
verkauft. 1988 ­ nach 10 Jahren ­ hatte die Kassette mit 59,9 Mio. verkauften Exemplaren die 
LP mit nur mehr als 57.6 Mio. Einheiten überholt. 1991 verkaufte die LP nur noch 23,4 Mio. 
Einheiten, die MC aber 75,8 Mio. Exemplare. Wenig später bereitete die MC zusammen mit 
der CD der LP den Garaus>. Verfolgt man nun den weiteren Weg der Kassette und springt 
10 Jahre weiter in das Jahr  2001, dann hatten sich die Verkaufszahlen so um die zwei Drit­
tel dezimiert, denn in < Musik industrie in Zahlen 2007, S. 19, Abb. 5> stehen für dieses Jahr 
nur noch 22,3 Mio. MC zu Buche, bis 2007 minimierten sich die Zahlen radikal auf nur noch 
4,6 Mio., also nur noch ein Viertel und wenn man die <Musikindustrie in Zahlen 2012> zur 
Hand nimmt, dann stehen auf S. 17, Abb. 8. nur noch unglaubliche 0,6 Mio. MC auf dem phy-
sischen Musikmarkt. Doch nicht genug, mit einem weiteren Absturz im Jahr 2013 landete 
die MC mit einem Umsatz von 1,6 Mio. Euro bei 0,4 Mio. Verkaufsstückzahl auf dem Feld der 
Restposten eigentlich nur nur noch unter ferner liefen. Im Gegensatz zur Wiedererstehung 
der LP dürfte das Ableben der Musikkassette besiegelt sein, wobei man fast davon aus-
gehen kann, dass diese sogenannte Wiedererstehung der LP nur ein kurzes Aufflackern sein 
könnte, denn der Fortschritt der Technik lässt noch auf Ungeahntes hoffen, zumal down­
loaden und streaming in Verbindung mit immer wieder verbesserten oder neuartigen Wie-
dergabegeräten auf dem Vormarsch sind. Ausserdem darf man nicht vergessen, dass sich 
die LP hörenden Generationen immer mehr dezimieren.
2.5. Die Compact Disc (CD)
Als 1981 auf der Internationalen Funkausstellung in Berlin erstmalig die CD vorgestellt wurde 
(Bildtafel 13, S. 181), standen LP und MC noch in vollster Blüte. Ein Jahr später (1982) ging sie 
bei POLYGRAM in Langenhagen in Produktion und <The Visitors> von ABBA war die erste 
industrielle Fertigung. Im Startjahr 1983 kam man auf 250.000 CDs, ein Jahr später schon auf 
fast 3 Mio.,1986 waren es bereits an die 13 Mio., 1990 dann an die 70 Mio. und als Höchstver­
kaufsstand in Deutschland wurden es 2001 fast doppelt soviel, nämlich 133,7 Mio. CD. Welt-
weit gesehen lagen die Verkaufszahlen für die CD im Jahr 1993 bei über 1,2 Milliarden Stück.
<Der Silberling wurde zum Goldstück der Phonobranche> (Reginald Rudolf, S.  174).
Um noch einmal auf die Anfänge der CD zurück zu kommen, entstanden ist die CD eigent-
lich durch eine Wunschvorstellung des SONY-Vizepräsidenten Norio Ohga, der (lt. Wiki-
pedia) einmal Beethovens Neunte ohne Unterbrechung hören wollte und einen Tonträger 
brauchte, der die gesamte Spieldauer aufwies. Maßstab hierfür waren zwei unterschiedli-
che Interpretationen, zum Einen die von Wilhelm Furtwängler eingespielte Version mit ca. 
77 Min. und zum Anderen die von Herbert von Karajan mit 66 Min.
Und die Tüftler und Techniker haben es geschafft. Heute ist die CD nach wie vor, trotz 
Internet und vielen technischen Raffinessen, der marktbeherrschende Tonträger. Aller dings 
musste auch sie Tribut zahlen, egal ob wirtschaftlicher Abschwung oder andere technische 
Neuerungen, die Umsätze haben sich die Jahre hindurch merklich reduziert, aber es haben 
sich wiederum auch andere Einnahmequellen gefunden. Darüber wird der im Anschluss 
folgende Abschnitt in Bezug auf den gesamten Musikmarkt und der damit zusammen hän-
genden Geldwirtschaft Aufschluss geben. 
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3. Musikmarkt und Geldwirtschaft 
3.1. Tonträgermarkt 
3.1.1. Überblick
In vielen Dingen des Lebens sind der Fantasie keine Grenzen gesetzt, dies gilt aber nur 
dann, wenn es nicht um nüchterne Zahlen geht. Aus diesem Grund war es für mich auch 
unerlässlich, mich genau an vorgegebene Fakten zu halten. Dafür stehen, wie auch schon 
vorher von mir herangezogen, die 3 Bände <Handbuch der Musikwirtschaft, von Moser/ 
Scheuermann>, jeweils die Ausgaben von 1992,1997, 2003 und vor allem die vom Bundes­
verband Musikindustrie herausgegebenen Jahresberichte <Musikindustrie in Zahlen> der 
Jahre 2007 bis 2013 zur Verfügung. Anhand dieser Unterlagen wurde von mir der Versuch 
unternommen, eine Übersicht herzustellen, was sich aus der Empfindungswelt der Musik 
entwickelt und wie sich dieses in bare Münze umgewandelt hat.
3.1.2. Einzelne nationale Märkte
3.1.2.1. Entwicklungen
Als das <Handbuch der Musikwirtschaft,Ausgabe 1992> erschien und darin im Artikel 
<Weltmusikmarkt> (Verfasser Monti Lüftner) beschrieben wurde, war daraus sehr gut zu 
erkennen, wie sich der Weltmusikmarkt (S.  18) umsatzmässig in den Jahren 1981 bis 1990 
raketenhaft von $ 12,3 Milliarden auf $ 24,1 Milliarden hoch katapultierte. 
An Hand der Stückzahlen, die 1981 ca. 2,2 Mia. Tonträger betrugen und bis 1986  Schwankungen 
unterlagen, waren für die folgenden Jahre 1987 bis 1990 doch wieder leichte Steigerungen 
bis hin zu 2,89 Mia. zu verzeichnen. 
Zu diesem Zeitpunkt lag Deutschland (Umsatz: $ 2,273,9 Mia.) hinter USA (Umsatz $ 7.541,1 
Mia.) und Japan (Umsatz $ 2.981,8 Mia) knapp vor Grossbritannien (Umsatz $ 2.117,5 Mia.) 
auf dem 3. Platz des Weltmarktes, Frankreich als Fünfter brachte es auf $ 1.665,8 Mia. (S. 19, 
Abb. 2).
Auf Deutschland und die Tonträger bezogen, ergab sich 1990 folgendes Bild:
Verkauft wurden 44,7 Mio. LP - 75,5 Mio. MC und 76,2 Mio. CD. 
Um wieder zurück zu kommen auf den Weltmarkt mit Stand von 1990 mit rd. $ 24,1 Mia. 
Umsatz und über 2 Mia. verkauften Tonträgern, ergaben sich im Laufe der nächsten fünf 
Jahre (bis 1995) wiederum erhebliche Steigerungen mit einem Absatz von 3,35 Mia. Stück, 
bei einem Erlös von annähernd $ 40 Mia. 
Zu diesem Zeitpunkt lag Deutschland weiterhin auf dem 3. Platz mit rd. $ 3,3 Mia. Umsatz, 
hinter Japan (Platz 2) mit rd. $ 7,5 Mia. Überragend weiterhin auf Platz 1 die USA mit $ 12,1 
Mia. und der guten Ordnung halber noch Platz 4 Grossbritannien mit $ 2,57 Mia. und Platz 
5 Frankreich mit knapp $ 2,4 Mia. (Handb. d. Musikw., 1997, Volkswirtschaftlicher Stellen-
wert, Weltmusikmarkt, v. Rudi Gassner, S. 19).
Um nun einen zahlenmässigen Vergleich der Tonträgerumsätze in den Jahren 1990 und 
1995 zu erhalten, wurden unter Verwendung der bereits erwähnten Tabellen von Monti 
Lüftner (1992) und Rudi Gassner (1997) folgende Vergleiche gezogen: 
3.1.2.2. Verkaufszahlen in den USA 1990 - 1995
Die USA als die Nr. 1 auf dem Weltmarkt, zeigt beim fünfjährigen Vergleich das radikale 
Schrumpfen des LP­Verkaufes und auch den deutlichen Absturz der MC, während der 
Höhenflug der CD in die höheren Regionen unübersehbar beeindruckt.
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Hier die Verkaufszahlen (nach Lüftner, 1992, S.18/19:, nach Gassner, 1997, S.19):
USA 1990 1995
LP 11,7 Mio 2,2 Mio.
MC 442,2 Mio. 272,0 Mio.
CD 286,5 Mio 727,6 Mio.
Tonträgerverkauf (total) 740,1 Mio. Stck. 1.001.8 Mio. Stck. 
In US-$ umgesetzt: $ 7.541,10 Mio. $ 12.102,00 Mio. 
dazu: weltweiter Umsatz: $ 24.050,0 Mia. $ 39.689.4 Mia.
Das entspricht einer Umsatzsteigerung von ca. $ 15,5 Mia. in den fünf Jahren und dies ist 
der Ausgangspunk für die Weiterentwicklung in die 2000-er Jahre, die zu einem späteren 
Zeitpunkt unter: E) 3.1.3. Entwicklung im neuen Jahrtausend) noch zu behandeln sein wird. 
Zunächst weiter nach Japan.
3.1.2.3. Verkaufszahlen in Japan 1990 - 1995 
Während in Amerika die Verkäufe für die LP um an die 9 Mio. Stck. zurück stürzten, auch die 
MC­Zahlen halbierten sich fast, trat in Japan genau das Gegenteil ein. Die LP verkaufte sich 
über das 10­fache, dafür stürzte die MC ab und die CD verdoppelte sich fast.
Mehr als verdoppelt hat sich der Umsatz und so sieht es für Japan als 2. der Weltrang liste 
in Bezug auf den Tonträgermarkt demnach so aus:
Die Verkaufszahlen (nach Lüftner, 1992, S. 18/19:, nach Gassner, 1997, S. 19):
Japan 1990 1995
LP 0,6 Mio. 8,5 Mio.
MC 45,8 Mio. 9,0 Mio.
CD 135,3 Mio 254,1 Mio.
Tonträgerverkauf total: 181,7 Mio. Stck. 271,6 Mio. Stck. 
in US-$ umgesetzt: $ 2.981,8 Mio. $ 7.552,1 Mio.
In der genannten Zeitspanne lag Deutschland hinter Japan auf Platz 3 des Weltmarktes, 
noch knapp vor England, mit den folgenden Zahlen:
3.1.2.4. Verkaufszahlen in Deutschland 1990 - 1995 
(nach Lüftner, 1992, S. 18/19:, nach Gassner, 1997, S. 19): 
Deutschland 1990 1995
LP 4,1 Mio. 0,4 Mio.
MC 75,5 Mio. 31,4 Mio.
CD 76,2 Mio. 176,9 Mio.
Tonträgerverkauf total: 155,8 Mio. Stck. 208,7 Mio. Stck.
in US-$ umgesetzt: $ 2.273,9 Mio. $ 3.269,6 Mio
Im Vergleich zu Japan lagen die Verkaufszahlen 1990 in Deutschland eigentlich nur um etwa 
$ 700 Mio. hinter den Japanern. Während in Deutschland bis 1995 der Umsatz um knapp 
$ 1 Milliarde anstieg, explodierten in Japan die Verkaufszahlen im eigenen Land um gute 
$ 4,5 Mia. und im Vergleich zum deutschen Markt auch an die $ 4,2 Mia.
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Wenn nun die Gegenüberstellungen der drei Weltmarktführer erfolgt sind, dann soll auch 
der kontinentale Vergleich herangezogen werden. Wie ist das Verhältnis zwischen Amerika 
und Europa ?
3.1.2.5. Verkaufszahlen in Europa 1990
Um auch hier so genau wie möglich zu ermitteln, bedarf es wiederum der Assistenz vom 
<Handbuch der Musikwirtschaft, 1992>. Aus dem Artikel <Europäischer Markt> von Dietmar 
Barzen (S.  27) lässt sich das Folgende nachvollziehen:
<Im Musikgeschäft war Europa im letzten Jahr wertmässig der grösste Markt der Welt>
Vorher wies Barzen auf die Tatsache hin, dass bei einer Verschmelzung die <EG-Mit glieds-
länder zu einem gemeinsamen Markt mit ca. 350 Mio. Verbrauchern und einer Kaufkraft von 
ca. 3 Billionen Dollar> kommen können.
Lt. Abb. auf S.27 wurden im gesamten Europa, Luxemburg ausgenommen, folgende 
Stückzahlenverkäufe registriert: (nach Dietmar Barzen):
LP 1.237 Mio. + MC 2.564 Mio. + CD 2.543 CD = 6.344 Mio. Tonträger insgesamt.
Der dafür erzielte europaweite Erlös beläuft sich auf rd.$ 8,4 Milliarden und übertrifft damit 
die USA mit ihren $ 7.541,1 Mio. Hauptverantwortlich dafür sind die im Verkauf führenden 
Länder Deutschland, England, Frankreich, Holland, Italien und Spanien.
Zieht man ein Fazit, wie sich der weltumspannende Umsatz von USA, Japan und Europa 
zusammensetzt, so kommt man auf die Summe von annähernd 19 Milliarden für das Jahr 1990.
10 Jahre später hat sich der Weltumsatz nahezu verdoppelt und lag im Jahr 2000 bei 
annähernd 40 Milliarden US-Dollar und einer Verkaufszahl von rd. 3,215 Mia. Tonträgern. 
(Letzteres nach: Musikindustrie in Zahlen, 2007, S. 56, Abb. 26.)
3.1.3. Entwicklung im neuen Jahrtausend
3.1.3.1. Ein weltweiter Überblick
Im voran gegangenen Abschnitt wurde im letzten Absatz Bezug genommen auf den Welt­
um satz, der ja zum Ende der 90-er Jahre noch einmal anzog bis über die 40 Milliarden­
Dollar grenze (1999), bei einer Spitzenverkaufszahl von 3.294 Mio Tonträgern (1998), <Musik­
industrie in Zahlen 2007, S. 56, Abb. 26/27, Quelle: IFPI>. Mit Beginn des 21. Jahrh. begann 
jedoch auch der Abstieg in der Tonträgerindustrie und kann in <Musikindustrie in Zahlen 
2010, S. 62, Abb.: 30/31, Quelle: IFPI> nachvollzogen werden, wobei es ich es bei einem Drei-
jahresvergleichsturnus belasse. Doch zuvor noch eine kurze Zwischen bemerkung, entnom-
men dem <Handbuch der Musikwirtschaft 2003, S. 30>:
<…dass in Deutschland 2001 erstmals mehr Musikkopien angefertigt als CD­Alben ver­
kauft wurden. 182 Millionen CDs wurden gebrannt mit Songkopien von legal entstandenen 
Werken, von bereits kopierten oder aus dem Internet – zumeist illegal – heruntergeladenen.
Und dies, ohne dass die Künstler, die Musiker, Komponisten und Produzenten, die GEMA 
oder die Musikindustrie dafür entlohnt wurden. Nur 173,4 Millionen CD­Alben gingen dage­
gen regulär über den Ladentisch>. 
Nun wieder weiterführend: Bei den oben gemachten Angaben handelt es sich um Endver­
braucherpreise incl. MWSt. Hier nun der Händlerabgabepreis, der aus Musikindustrie in 
Zahlen 2013, S. 53, Abb: 30, Quelle: IFPI stammt und, beginnend 2005, in Zweijahresabstän-
den wiedergegeben wird: 
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Weltumsatz 2005 = $ 21,8 Mia. digitaler Anteil  5 %  
Weltumsatz 2007 = $ 19,5 Mia.  15 %
Weltumsatz 2009 = $ 16,9 Mia.  25 %  
Weltumsatz 2011 = $ 15,7 Mia.  33 % 
Weltumsatz 2013 = $ 15,0 Mia.  39 % 
In diesem Zusammenhang wurden über Stückzahlenverkauf keinerlei Angaben gemacht. 
Aus diesen Ausführungen ist ersichtlich, wie stark der Weltmarkt eingebrochen ist, er hat 
sich in gut 10 Jahren mehr als halbiert, obwohl (auf S. 52, Ausgabe MiZ 2012) unter INTER­
NATIONALES folgendes zu lesen ist:
<Der internationale Musikmarkt schlägt einen Erholungskurs ein. Acht der zwanzig weltweit 
wichtigsten Musikmärkte wieder mit Wachstum. Ein Drittel der gesamten Musikum sätze 
stammt aus digitalen Geschäftsfeldern. Downloads legen um 12 Prozent zu, Streaming 
Abos um 44 %. Deutsche Musikumsätze machen 7, 9 % des globalen Marktes aus>. Womit 
der Schritt in die Verkaufszahlen in den 2000-er Jahren bei den führenden Ländern wieder 
fortgesetzt werden kann.
3.1.3.2. Blick auf die führenden Länder auf dem Weltmarkt 
Seit jeher ist die USA unbestritten auf Platz 1 mit einem Marktanteil von 27,7 %, aber Japan 
hat zugelegt und kommt nun auf 26,8 %. Um 0,1 % hat Grossbritannien mit 8,0 % (1.411 Mio. 
verk. Tonträger) Deutschland 7,9 % (1.360 Mio. verk. Tonträger) vom 3. Platz auf den 4. Platz 
verdrängt, nachdem es im Vorjahr noch umgekehrt war. Da lag Deutschland mit 8,9 % noch 
vor Grossbritannien mit 8,6 %. (lt. Ausgabe 2012,S.  54, Abb.: 27).
Bei der Gesamtmarktentwicklung hat es doch erhebliche Einschnitte gegeben, wie a.o.O. 
S.56, Abb.: 29 für 2012 u. 2013 zu ersehen ist. Dazu hier ein Überblick:
Einbussen 2012 2013
in den USA bei: - 36,6 % - 38,0 %
in Japan bei +   0,1 % - 28,9 %
in Grossbritannien bei: - 33,5 % - 34,6 %
in Deutschland bei: - 23,5 % - 16,2 %
in Frankreich bei: - 38,0 % - 32,0 %
Für Japan gab es 2012 mit +0,1 % erstaunlicher Weise noch einen Zuwachs.
Die rückläufigen Verkäufe im Tonträgerbereich werden aber dadurch gemildert, dass der 
digitale Marktanteil einem stetigen Wachstum unterliegt, wie auch diese Tabelle zeigt:
Gesamtumsatz 2012 2013
in den USA bei 58,9 % 59,6 % 
in Japan bei 17,1 % 15,7 % 
in Grossbritannien bei 39,4 % 43,8 %
in Deutschland bei 19,1 % 20,6 % 
in Frankreich bei 23,2 % 23,0 %
Aber <Digitaler Pionier in Europa ist Schweden mit einem Digitalanteil von 69,7 %>
(Zitat MiZ 2013, Abb. 28, S. 55).
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Unter EDITORIAL (MiZ,S. 2, 2012), verfasst von Dieter Gorny und Florian heisst es gleich am 
Anfang:
<War die Musikindustrie im letzten Jahrzehnt immer wieder für wirtschaftliche Verlust­
meldungen bekannt, hört man seit Kurzem neue Töne. Im internationalen Musikmarkt stehen 
die Zeichen auf Aufbruch. Mit digitalem Rückenwind wurde im Jahr 2012 zum ersten Mal 
…/… wieder eine „schwarze Null” geschrieben>. 
Auf dem europäischen Kontinent liegt Deutschland im Vergleich zu den anderen beiden 
Ländern England und Frankreich 2013 mit den Verkaufszahlen mit 20,6 % noch zurück, doch 
in Verbindung mit dem Musikstreaming und den 77 % für den Verkauf der physischen Ton­
träger ergibt sich doch eine verhältnismässig gesunde Basis, trotz der Rückschläge in den 
letzten Jahren. Und die Prognosefahne weht ja, wenn auch noch flau, in Richtung Ver­
kaufsoptimismus, zumal sich Deutschland 2013 wieder auf Platz 3 in der Weltverkaufs­
platzierung vor England geschoben hat.
3.1.3.3. Deutschland und der europäische Markt im Jahr 2013
Dass der Optimismus seine Berechtigung hat, zeigen die Zahlen von 2013, denn in <MiZ 
2013, Art. UMSATZ, Deutscher Musikmarkt dreht ins  Plus, S. 10, Die CD zeigt ihre Stärke> 
kann man ersehen, dass bei einem Gesamtumsatz (physisch u. digital) von 1,452 Mia. Euro 
ein leichtes Plus von 1,2 % zu verzeichnen war, wenngleich beim physischen Markt mit 1,5 % 
der Abwärtstrend bei € 1.124 Mio. Umsatz gegenüber 2012 noch anhielt. Immerhin 90 % 
dieser Summe wurden durch den Verkauf der physischen Produkte erzielt, und, umgerech-
net auf den Gesamterlös, sind dies noch knapp 70 %. Ausgeglichen wurde der Rückgang 
gegenüber 2012 durch höhere Zahlen im digitalen Bereich. Eine Aufteilung des psychischen 
Bereichs in den einzelnen Sparten zeigt die Abb.2 im gleichen Artikel:
Verkaufszahlen 2012 2013
CD 1.19 Mio. Euro 1.006 Mio. Euro =   ­ 1,3 %
MC 3 Mio. Euro  2 Mio. Euro =  ­ 36,7 %
Vinyl-LP 19 Mio. Euro 29 Mio. Euro =  + 47,2 % (!)
Single 11 Mio. Euro 8 Mio. Euro =  ­ 30,7 %
Video 89 Mio. Euro 80 Mio. Euro =  ­ 9,1 %
Totalvergleich: 1.141 Mio. Euro 1.124 Mio. Euro =   ­ 1,5 %
Das ist der geringste Umsatzrückgang seit 2000 und gibt Anlass für Optimismus, denn der 
digitale Markt ist weiterhin im Wachstum und hat nunmehr mit € 328 Mio. Umsatz einen 
Anteil von 22,6 % am Gesamtmarkt, der 2012 noch 19,1 % betragen hatte.
Für die nun folgende Aufstellung dient als Ausgangsbasis die Abb.28,S. 55 in MiZ 2013:
Im europaweiten Vergleich gibt es auf US­Dollarbasis mit Deutschland ($ 1,365 Mia.,Digital-
anteil = 20,6 %) und England ($ 1,303 Mia., Digitalanteil = 43,8 %) zwei Umsatzmilliardäre, 
während Frankreich mit $ 956 Mio. (Digitalanteil = 23,0 %) knapp darunter an dritter Stelle 
rangiert. Weit abgeschlagen folgen Italien ($ 239 Mio., Digitalanteil = 26,8 %), die Nieder­
lande ($ 206 Mio., Digitalanteil = 35,1%), Schweden liegt mit knapp $ 194 Mio. darunter, hat 
aber mit 69,7% den verkaufsmässig größten Digitalanteil. Wenngleich Spanien mit $ 151 
Mio. (= Digitalanteil 29,7 %) nur eine untergeordnete Rolle spielt, so erzielte es 2013 zumin-
dest noch 1,0% des gesamten Weltumsatzes. Alle anderen Länder sind hier zu vernach-
lässigen (Weltmarktanteile zwischen 0,8 und 0,3 %).
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Die im europäischen Verhältnis grössten prozentualen Anteile am Weltmarkt besitzen:
Deutschland mit 8,6 % (3. musikalische Weltmacht) vor England mit 8,1 % (nunmehr Platz 4), 
gefolgt von Frankreich mit 6,4 % und mit ganz weitem Abstand Italien (1,6%), Niederlande 
(1,4%) und Schweden (1,1%). Sie alle zeigen im Vergleich zu 2012 eine leichte Tendenz nach 
oben, nur Spanien fiel von 1,1 % auf 1,0 % zurück. 
3.2. Verhältnisse auf dem Verkaufsmarkt
3.2.1. Übersicht
Es gab sie eigentlich schon immer, die Schallplattenläden oder die Verkaufsabteilungen 
in den Kaufhäusern, man setzte sich hin, Kopfhörer auf und los ging es. In letzter Zeit tut 
man sich schwer, diese Geschäfte verschwinden von der Bildfläche und das Internet hat 
mit seinen ungeahnten Möglichkeiten eigentlich schon alles an sich gerissen. Selbst bei 
grossen Kaufhausketten ist das Interesse, mangels Rentabilität, erloschen. So haben sich 
Firmen entwickelt, die über Internet und Downloaden zu führenden Verkaufsunternehmen 
auf dem Tonträgermarkt geworden sind und die Abb.: 21 aus <MiZ, 2012> (S. 38, Quelle: GfK 
Panel Services) zeigen die Top 5 der Musikhändler mit:
Amazon ­ iTunes ­ Media Markt ­ Müller ­ Saturn (alphabetisch) (MiZ 2013, Abb. 21, S. 40)
und die Top 5 der Downloadshops:
Amazon ­ Google Play ­ iTunes ­ Media Markt ­ Musicload (MiZ 2013, gleiche Stelle)
Unter der Rubrik MUSIKHANDEL (MiZ, 2013) steht auf S.39 : 
<Online knackt die 50­Prozent­Marke>
<Der Umsatz mit Musik, die physisch oder als Download im Internet verkauft wird, konnte 
im Jahr 2013 erneut um 2,7 % gesteigert werden und macht erstmals mehr als die Hälfte 
aller Einnahmen mit Musik in Deutschland aus. Damit setzt sich auch in Deutschland die 
allgemein zu beobachtende Verlagerung der Musikverkäufe vom stationären Handel hin zu 
digitalen Vertriebsschienen weiter fort>. Leidtragende sind somit der stationäre Handel und 
noch stärker die Katalog­Versender, deren Kunden zunehmend in das Internet abwandern. 
Geht man weiter auf die nächste Seite (S. 39, Abb.: 20, Quelle GfK Panel Services), findet 
man den Verkaufsverlauf in % und das sieht im Zehnjahresvergleich so aus:
2003 2012 2013
Stationärer Handel (Geschäft): 75,6 % 47,3 % 45,2 % 
Katalog/Mailorder,Club: 12,5 % 5,1 % 3,7 %
Onlinekauf, physisch, E­Commerce: 11,9 % 28,2 % 30,0 %
Onlinekauf digitale Formate: 0,0 % 19,3 % 20,2 %
Zieht man ein Fazit, dann man es in einem Satz zusammenfassen:
Der klassische Schallplattenverkäufer ist am Aussterben.
3.2.2. Wandel des Musikgeschmacks (Nutzer und Käufer)
Es ist interessant zu verfolgen, welche Art von Musik in der heutigen Zeit gehört und ge- 
kauft wird. Dies ist auch ein Spiegelbild des Geschmackes und des persönlichen Anspruchs 
der zur Zeit lebenden Generationen. In Fortführung auf S. 45, Abb.: 25 (GfK Panel Services) 
lässt sich hier sehr gut nachvollziehen, dass z. Bsp. die Zeit der Klassiklieb haber längst 
erloschen sein könnte, weil 2012 nur noch 6,7 % diese Musik kauften, doch diese Aussage 
darf angezweifelt werden.
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(Dazu noch ein persönlicher Kommentar unter: F) 3.3.3. Ein Versuch, Musik mit Gewässer 
zu ver gleichen).
Die Übersicht 2012:
Pop mit 33,0 % und Rock mit 21,7 % sind die absoluten Herrscher und werden ergänzt durch 
Pop Deutsch mit 5,2 %, Dance 3,8 %, Hip­Hop 2,8 %. Am wenigsten interessiert der Jazz mit 
1,6 %, während der Schlager mit 4,9 % doch noch seine Liebhaber hat.
Der Vergleich mit 2013 bringt schon einige Veränderungen (MiZ 2013, S. 43, Abb.:23):  Pop 
mit 30,5 % und Rock mit 19,2 % sind rückläufig, Pop Deutsch nimmt mit 6 % zu, dafür Dance 
leicht rückläufig mit 3,5% und aufsteigend der Hip­Hop mit 3,5%. Auch der Jazz verliert bei 
1,4 %, der Schlager steigt auf 5,8 %, auch die Volksmusik ist weiterhin im posi tiven Trend mit 
2,8  %, die Kinderprodukte bringen es auf erfreuliche 6,7 % und die Hörbücher nähern sich 
mit 5,5 % dem Schlagerbereich. In der Klassik bewahrheitete sich der alte Spruch: Totge­
glaubte leben länger, denn der Umsatz stieg 2013 um immerhin 0,5 % auf 7,2 % des Gesamt­
umsatzes, ein Lichtblick für den anspruchsvollen Musikliebhaber.
Dass der Schlager fast 1 % zugelegt hat, zeugt von der Zunahme an Emotionen.
Eigentlich war er es, der zwischen den beiden Weltkriegen über die Operette geboren wurde 
und nach dem 2. Weltkrieg die Menschen wieder innerlich aufgebaut hat.
Das ist mehr als 65 Jahre her und die neuen Generationen haben eine völlig andere 
Empfindungs welt.
Ihre Emotionen entspringen anderen Voraussetzungen und so ist mehr action ange-
sagt,aber, wie gesagt, die Zeiten ändern sich und aus action wird wieder Gefühl. So wird es 
den Schlager immer geben, genauso wie es immer den Klassikbereich geben wird.
Wenn die Volksmusik auch nur 2,8 % des allgemeinen Kaufgeschmacks ausmacht, so ist sie 
doch fast ständig in den Medien, speziell im Fernsehen präsent und überaus beliebt.
Man denke nur an die verschiedenen Variationen der Feste der Volksmusik, mit der Kultfigur 
Carolin Reiber oder jetzt Florian Silbereisen, oder auch der Musikantenstadl mit Karl Moik 
und jetzt Andy Borg, die hohe Fernsehquoten bringen, die sich aber nicht, wie in früheren 
Jahren, in Tonträgerverkäufen niederschlagen, weil das Publikum, überwiegend schon 
älter, nicht mehr in die Plattenläden geht, oft auch nicht mehr will und auch kein Interesse 
an neuen Abspielgeräte zeigt (Aussage vieler alter Menschen: <Dazu bin ich schon zu alt>). 
Ausserdem darf man davon ausgehen, dass, sollte es sich um traditionelle Volksmusik han-
deln, ein häuslicher Plattenbestand schon vorhanden ist. Zur Zeit auch nicht wegzudenken 
die Musiksendungen mit Carmen Nebel, oder das grosse Show-Geschäft mit dem Orchester 
Andrè Rieu, der die Wiener­Walzer­Musik, das sogar weltweit, wieder auferstehen liess.
Dass es Kinderprodukte auf 6,7 % bringen, ist ein Hoffnungsschimmer, nicht zu bewerten 
aus musikalischer Sicht sind die Hörbücher mit 5,5 % und die restlichen 7,8 % für Sonstige.
3.3. Suche nach zusätzlichen Geldquellen 
3.3.1. Aktuelle Aspekte 
Hier ist die Aussage unter (MiZ, 2012, UMSATZ, S. 8) die entsprechende Informations quelle:
<80 % der Einnahmen aus Musikverkäufen gehen auf das Konto physischer Tonträger
Jeder fünfte Euro wird in Deutschland mittlerweise digital erwirtschaftet.
Musikstreaming auf dem Vormarsch: Umsätze steigen auf fast 3 % des Gesamtmarktes>. 
Dem folgt (auf der gleichen Seite unten) ein weiteres Zitat:
<Der Gesamtumsatz aus Musikverkäufen ist leicht rückläufig. Die Einnahmen aus dem digi­
talen Geschäft erreichen mit einem Anteil von 20,5 % einen bisherigen Spitzenwert:
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Der Umsatz aus Streaming­Diensten wächst um knapp 40 %, Downloadumsätze legen um 
rund ein Viertel zu. Rückgrat der deutschen Musikwirtschaft bleibt die CD mit einem Markt-
anteil von annähernd 71 %>. 
Zusätzliche CD-Verkäufe verschafft man sich bspw. im RTL-Fernsehen mit Sendungen, wie 
die sich wiederholende, sogenannte <Ultimative Chartshow> in allen Bereichen und Varia-
tionen, moderiert von Oliver Geissen.
Zum Schluss halte ich es für unumgänglich, die SPOTLIGHTS auf S. 6 und 7 (MiZ, 2012) 
aufzuzeigen, weil es sich um eine schier unglaubliche Entwicklung handelt. 
Zuerst auf S.6:
Weltweite Downloadtitel: 2003: 1 Million, dagegen 2012: 30 Millionen (!)
Anteil der Handynutzer mit Flatrate zum Telefonieren in Deutschland 2012 : 40 %
Anteil der Handynutzer mit Flatrate zur Internetnutzung in Deutschland 2012: 23 %
und auf S. 7 Vergleichszahlen im Zehnjahresvergleich:
2002 2012
Anteil der Tablet-PC-Nutzer (Deutsch): 0,0 % 6,5 %
Tägl. Nutzungsdauer von Musik auf Tonträgern in Minuten: 23 Min. 29 Min.
Zahlen legaler Internet - Musikangebote: 2 68
Anteil der deutschen Haushalte mit Breitband-Internetzugang: 8,5 % 75 %
Anteil deutscher Produktionen a. d. offiziellen Top 100 Alben-Charts 36,0 % 57,8 % 
Umsatzanteil des digitalen Musikmarktes 1,0% 20,5 % 
Anteil der Smartphone-Nutzer in Deutschland 0,0 % 32,0 %
Anzahl der Downloadkäufer 100.000 8.380.000
An anderer Stelle, nämlich in MiZ 2010 (S. 9) bezieht man sich auf <Zahlen zur Musik­
wirtschaft und Musiknutzung in Deutschland> und vergleicht zwischen den Jahren 2003/05 
und 2010. Von Interesse sind die Umsätze mit Musikdownloads und zwar:
Im Jahr 2003 waren es 17 Millionen Euro, im Jahr 2010 gewaltige 166 Millionen.
Weltweit erhältliche Downloadtitel gab es 2003 eine Million, 2010 dagegen 13 Millionen. 
Umsatzanteile der Musikkäufe über das Internet beliefen sich 2002 auf 9 %, 2010 waren es 
34 %.
Legale Online­Musik­Services waren es 2003 nur Fünf, im Jahr 2010 schon Sechsundvierzig. 
Nach neuesten Erhebungen waren es im Jahr 2013 schon einhundert Musik-Online-Dienste 
für bestellen, kaufen, mieten. Bleibt nur noch ein Blick auf die Käufer von Musik.
Ebenfalls lt. MiZ 2010 (S. 30) unter: Musik ist ständiger Begleiter in fast allen Altersgruppen 
heisst es wörtlich: <Musik ist fester Bestandteil der meisten Deutschen. …/… 85 % geben 
auf Nachfrage an, dass sie gerne oder sogar besonders gerne Musik hören. Bei den 14­bis 
19­Jährigen steigt dieser Wert sogar auf 97 %, und auch bei den 20­bis 29­Jährigen sind 
94 % erklärte Musikfans. Es gibt damit in Deutschland kaum Personen unter 30, die sich nicht 
für Musik interessieren. Dies bestätigt für die Gruppe der Jugendlichen auch die Studie JIM 
2010, in der bei der Frage nach der subjektiven Wichtigkeit der verschiedenen Medien bei 
den befragten Jugendlichen das Musikhören auf dem ersten Platz landete, noch vor Inter­
net, Handy, Games und TV, und damit zum beliebtesten Medieninhalt erklärt wurde.
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Selbst für 73 % der über 70­Jährigen hat das Musikhören noch immer einen hohen Stellen­
wert. Musik ist damit ein ständiger Begleiter in allen Altersgruppen>.
Mit diesen Aussagen könnten auch manche Vorurteile gegen die heutige Jugend abgebaut 
werden, vorausgesetzt man akzeptiert das, was sie gerne hören. Jedenfalls eines ist sicher, 
wer gerne Musik hört, hat auch Emotionen, und wer Emotionen hat, hat auch die Möglich­
keit, Zugang zu einer positiven Lebenseinstellung zu bekommen, die letztendlich über sein 
persönliches Wohlergehen entscheidet. Ein altes Sprichwort sagt: <Wo man singt (Musik 
hört), da lass dich ruhig nieder, böse Menschen haben keine Lieder>. 
Jetzt stellt sich nur noch die Frage: „Was ist dem Deutschen die Musik wert ?”
Die Antwort findet man im EDITORIAL (MiZ 2013, S. 2): 
<Der durchschnittliche Musikkäufer gibt heute 56 Euro im Jahr für Musik aus, ein Stream­
ing­Abonnement kostet mehr als das Doppelte – ein Vergleich, der zeigt, wieviel Potenzial 
diese Form des Musikkonsums mit sich bringen kann. Das im Übrigen auch vor dem Hinter­
grund eines weiter wachsenden Bevölkerungsanteils (65 %), der mittlerweise gar kein Geld 
mehr für Musik ausgibt>.
Würde man den durchschnittlichen Musikkäufer auf die Gesamtbevölkerung umlegen, 
würde jeder Bundesbürger wöchentlich einen Euro für Musik ausgeben.
3.3.2. Wirtschaftlichkeit auf den Bühnen
Wie dem vorangegangenen Abschnitt zu entnehmen ist, steht die Klassik mit einem Anteil 
von ca. 6,7 % zu Buche. Interessant ist zu erfahren, wie sich die finanzielle Situation an den 
sogenannten Weltbühnen (siehe oben: D) 1.3. Berühmte Spielstätten) darstellt. 
Eines wird dabei klar, ohne Geld von aussen wäre niemand in der Lage, die Welt der klas-
sischen Musik am Leben zu erhalten. Dafür sind Sponsoren aus allen Bereichen des täglichen 
Lebens notwendig, Bund, Länder, Kommunen, Banken, Versicherungen, Förder vereine und 
private Sponsoren. Über einen völlig neuen Weg gibt ein Artikel aus der Welt am Sonntag, 
in der Ausgabe v. 30. 1. 2011 im Wirtschaftsteil unter: <Amerika ist kein Vorbild> Auskunft 
(http://www.welt.de/print/warms/wirtschaft/article 12385895/Amerika-ist-kein Vorbild.
html). Hier heisst es: <Internet und Digitaltechnik machen die ganze Welt zum Konzert saal. 
Das freut Musikfans – dem Budget selbst berühmter Orchester nützt es oft wenig>. Dazu 
mehr im Anschluss unter 3.3.3. Vorher lohnt es sich, diesen Bericht weiter zu durchforsten, 
denn er gibt vielerlei Aufschlüsse, so heisst es an anderer Stelle: < Heute zahlen Kommunen 
und Bundes länder jährlich knapp 2,4 Milliarden Euro für Musiktheater und Orchester, im 
Durchschnitt kommen so vier Fünftel ihrer Gesamtetats zusammen. Die öffentliche Kultur­
förderung wurde vom Bundesverfassungsgericht mehrmals bekräftigt, etwa in Urteilen zur 
Rolle des öffent lichen Rundfunks> .
Das bedeutet im Umkehrschluss beim Betrachten der Summe, dass ohne fremde Gelder 
die Welt der Klassik schon längst ausgestorben wäre, dabei sind die Summen aus anderen 
Sponsorenquellen noch gar nicht mit einbezogen. Eine zumindest halbwegs günstige Lage 
ergibt sich für die Dresdner Semperoper. Dort wird seit 2005 der Betriebsablauf rationiert 
und <statt 850 Mitarbeitern haben Semperoper und Staatsorchester noch 800. Von seinem 
Haushalt von 81,5 Millionen Euro erwirtschaftet …/… sie fast die Hälfte selbst. Ein Rekord 
im öffentlichen Musiktheaterbetrieb>. Das liegt natürlich am Zuspruch und der Popu larität 
der Semperoper, dadurch bedingt, < weil wegen ihr Zigtausende Kulturtouristen jedes Jahr 
nach Dresden kommen und wir an gefragten Wochenenden auch zwei Opern­ oder Ballett­
vorstellungen ansetzen können> (Aussage d. Geschäftsführers Wolfgang Pothe).
Zusätzliche Einnahmen entstehen durch Gastspiele der Staatskapelle. Dies unterstreicht die 
Sonderstellung im deutschen Orchesterleben, zumal die Defizite zu einem erheblichen Teil 
über Touristik, Hotellerie und Gastronomie wieder abgeschwächt werden, oder sogar ins 
Plus gedreht werden können, wie eine Gegenüberstellung im gleichen Artikel zeigt.
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Die Semperoper ließ den finanziellen Effekt des Hauses durch Universitätsprof. Wolfgang 
Donsbach erstellen. Das Ergebnis: <Zuschüssen von 37 Mio. Euro standen knapp 144 Mio. 
Euro gegenüber: durch Übernachtungen, Restaurantbesuche, Einkäufe der Opernbesucher 
und höhere Steuereinnahmen> (u.gl.Art).
3.3.3. Ohne Zuschüsse keine Klassik
Bei den Bamberger Symphonikern sieht es ungleich schwerer aus, denn bei einem Haus­ 
halt von ca. 14 Mio. Euro müssen an die 90 % durch öffentliche Zuschüsse abgedeckt 
werden, wenn auch mit 1.400 möglichen Konzertbesuchern, bei fast immer ausverkauftem 
Haus, entsprechende Einnahmen zu verzeichnen sind, die allerdings in keiner Relation zu 
den Kosten stehen. Aber, die Bamberger Symphoniker, als Aushängeschild bayerischer 
Musikkultur, sind es dem Bayer. Staat wert und Bamberg weiss es zu schätzen: <Unser 
Rückgrat aber ist die öffentliche Finanzierung, die die einmalig hohe musikalische Qualität 
in Deutschland erst möglich macht > (Aussage: Indendant W. Fink, (u.gl.Art).
Finanziell gesehen, ist das Freiburger Barockorchester ein Zwerg im Vergleich zu Weltorches-
tern, mit einem Jahresetat von etwa 3,5 Millionen Euro, der zu 15 % vom Land Baden­
Württem berg und der Stadt Freiburg getragen wird.
Aber die Art und Weise, wie sich das Orchester am Leben erhält, <ist indes „nur durch 
konse quente Selbstausbeutung“ möglich>. Man liest weiter,<dass an Stelle von Gehältern 
nur Tagessätze unter 250 Euro gezahlt werden und die 25 festangestellten Orchestermitglie­
der so auf etwa 150 noch zu ver steuernde, Tagessätze kommen>.
Doch nun wieder zurück in die Welt der Großen. Mit einem Blick nach Verona, wo sich 
jährlich während der Festspielzeit, bei sieben Preiskategorien mit Eintrittspreisen zwischen 
€ 13 und € 226.-, ungefähr eine Million Konzertbesucher einfinden, die, genau wie beispiels-
weise in Dresden, nicht nur die Theaterkasse, sondern auch das andere Drum und Dran 
(Reiseunternehmen, Hotels, Gaststätten, Souvenierläden) mit ihren Euros bedenken.
Ernüchternd ist die Aussage von Wolfgang Fink in Bezug auf Sidney <Das Sidney Symphony 
zum Beispiel hält sich nur über Wasser, indem es ein Fünftel seines Programms mit der 
Begleitung abgehalfterter Popstars bestreitet …/… Alle Orchester gerieten in existenzielle 
Krisen>, man solle <öffentlich finanzierte Orchester zu selbständigen Firmen machen und 
auf Sponsoren setzen. Doch dafür fehlte jede Tradition>..
Diese Situation ist fast nicht zu glauben, wenn man von ca. 4 Millionen Besuchern und an 
die 2.500 Aufführungen spricht.
Doch wieder zurück ins eigene Land. Auch Köln hat seine Probleme. <Selbst die Kunst- und 
Musikmetropole diskutierte schon Kürzungen von 30 % für die Kultur>.
Nur 310.000.- Euro Sponsoren- und Spendengelder stehen einem Etat von etwa 14,8 Mio. 
Euro gegenüber.
Die Berliner Philharmoniker machen sich da weniger Gedanken, der Berliner Senat zahlt ein 
Drittel des Etats (2010 = 36,8 Mio. Euro) , die Konzerte sind ausverkauft, Tourneen bringen 
zusätzlich Geld und sie vermieten ihre Philharmonie auch an andere Unternehmer. Aller-
dings sind die Zeiten vorbei, als der Schallplattenverkauf noch boomte (Karajan-Zeiten) und 
so mussten sich auch die Berliner um neue Geldquellen kümmern und fanden nach vielem 
Für und Wider den Weg ins Internet. Allerdings, bei Anlaufkosten von ca. 6 Mio Euro, die 
vom Hauptsponsor Deutsche Bank aufgebracht wurden (u.gl.Art) und einer bisherigen Ein-
nahme von etwa 1 Mio. Euro dürfte es einige Zeit dauern, bis die Zone der roten Zahlen ver-
lassen werden könnte.
Blickt man nun auf die Metropolitan Opera in New York, dann könnte so mancher Orchester-
chef neidisch werden.
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Nicht nur in Bezug auf die Spenderkapazität (u.gl.Art): <Verlegerwitwe Ann Ziff zum Beispiel 
…/… spendete der Met allein 2010 gern und öffentlich noch einmal 30 Millionen Dollar> darf 
man davon ausgehen dass dies wirklich nur ein Teil der eingehenden Sponsorengelder ist, 
sondern der Weg der Met­Konzerte, der über Satellit in mehr als 60 Länder führt und diese 
über Leinwände von über 1.500 Kinos (etwa 100 in Deutschland) flimmern und erklingen 
lässt, brachte nach Aussage des Met-Managers Peter Gelb für die Saison 2009/2010 <Ein­
nahmen von rd. 45 Mio. Dollar durch 2,4 Mio. verkaufter Kinotickets, verbunden mit einem 
kleinen Gewinn für seinen Haushalt>. Dem Beispiel der Met folgen inzwischen die Berliner 
Philharmoniker, die Wiener Philharmo niker, die Mailänder Scala oder das Moskauer Bol­
schoi ­ Theater per Livestream und haben so auf diese Weise auch einen zusätzlichen Down­
load­Verkaufsmarkt. Humorvoll könnte man eine alte Volksweisheit folgendermaßen verän-
dern: das Geld liegt nicht mehr auf der Strasse, sondern alles Gute (= Geld) kommt von oben 
über Satellit. 
Der Mensch muss nicht mehr, mit teilweise hohem finanziellen Aufwand für die Eintritts-
karte, elegant gekleidet ins Konzert, er kann für billigeres Geld in ein Kino, oder er kann sich 
zu Hause auf dem Sofa, in bequemen Klamotten, dem höchsten Kunstgenuss hingeben.
Die moderne Technik liefert dafür alle Voraussetzungen, trotzdem wird es weiterhin volle 
Konzertsäle geben, trotz der dunklen Defizit-Wolken in der Welt der E-Musik. Dafür gibt 
es aber den milliardenschweren Goldregen über die Gebiete der U­Musik, das liegt in der 
Natur der Sache und natürlich an den emotionellen Bedürfnissen der Menschen, die immer, 
über alle Zeiten hinweg, ausschlaggebend sind, egal für was.
3.3.4. Ein Versuch, Musik mit Gewässer zu vergleichen
Eigentlich ist es schwierig, die ganzen prozentualen Rechnungen nachzuvollziehen, denn es 
geht dabei immer nur um Jahresstatistiken, und die sind beim genauen Hinsehen so nicht 
immer richtig. Dazu möchte ich folgende Überlegungen im Vergleich mit Wasser aufstellen:
Die U­Musik gilt als Fluss, die E­Musik gilt als Binnensee.
Während im Fluss ständig anderes Wasser vorbeifliesst, bleibt es im Binnensee immer das 
gleiche. Das bedeutet, dass in den jährlichen Statistiken in den Rubriken der U­Musik immer 
andere Musikstücke enthalten sind, während der Bestand der E­Musik gleichbleibend ist. 
So ist es ganz selbstverständlich, dass immer mehr U­Musik gekauft wird.
Bei der E­Musik sieht es dagegen so aus: Seit Generationen wird die Klassik mit ihren 
grossen Komponisten gekauft und wer sie hat, kauft sie nicht nach, es sei denn, er sucht 
noch Vergleichsaufnahmen mit den verschiedensten Dirigenten, aber das dürfte mehr die 
Ausnahme sein. Wenn nun in der Statistik von 2013 (siehe 3.3.2.) 7,2 % an klassischer Musik 
verkauft wurden, kann das nur bedeuten, dass es immer wieder eine neue Käuferschicht für 
die E­Musik gibt. Hochgerechnet bedeutet das, dass die Klassik, trotz der anscheinend nied-
rigen Prozentzahl, ein absolut stabiler Faktor ist, wenn auch mit jährlich vergleichsweise 
schlichtem, aber doch positivem Verkaufspotential.
Im Fluss der U­Musik fliesst ständig neues Wasser, alte Schlager verschwinden, neue 
kommen dazu, teilweise versetzt mit negativen Nebenflüssen, aus denen Musik mit pro-
vokativen oder fäkalen Rappertexten zufliesst, auch Primitivgejohle im Ballermann-Sound, 
all dies zählt unter dem Strich, weil es das im Verhältnis doch grosse Geld bringt.
Psychologisch betrachtet wäre als Erklärung für diese Geschmacksrichtung vielleicht das 
mehr oder weniger unbeschwerliche Leben neuer Generationen, die keinerlei Beziehungen 
herstellen können zu den Beschwernissen und Entbehrungen, die im 2. Weltkrieg vernich-
tende Wirkungen auf das Seelenleben der Menschen, nicht nur in Europa, hatten und somit 
auch andere Denk- und Lebensweisen in einer Art von sorglosem Egoismus entwickelten.
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Der Binnensee der Klassik dagegen ist Erholungsgebiet für die Seele, egal ob sie darin zum 
Schwimmen geht, oder sich am Ufer dem Wellenklang der perfekten Harmonie hingibt. 
Eines kann und darf man sicher behaupten: Egal, wie sich die Geschmäcker der Mehrheit 
entwickeln, es wird immer Menschen geben, die sich dem Zauber der klassischen Musik 
hingeben und dafür ist man auch bereit, Geld auf den Tisch zu legen. 
3.4. Neue Wege zur Kasse
3.4.1. Live-Konzerttourneen
3.4.1.1 Generelle Entwicklungen
Der Mensch will Geld verdienen – der Mensch muss Geld verdienen, ohne Geld ist ein 
Leben nicht möglich.
Der Künstler versucht, aus seinem Können und seinen Werken dieses Geld zu verdienen, in 
den seltensten Fällen ist er alleine nicht im Stande dazu. Also sucht er sich jemand, der in 
der Lage ist, ihm dabei zu helfen. So trifft er bspw. einen anderen Partner, es mag ein Verlag 
sein, oder ein Manager, oder beide zusammen, die wiederum umgekehrt jemand suchen, 
der ihnen die Möglichkeit gibt, Geld zu verdienen. So bilden sie zusammen eine Gemein-
schaft, wobei der Künstler immer darauf angewiesen ist auf das, was die anderen aus ihm 
oder mit ihm machen.
Waren in der Urzeit die Verlage mehr oder weniger mit der Verbreitung des Notenmaterials 
beschäftigt, aus dessen Verkaufserlös der Künstler etwas abbekam, so änderte sich dieses 
durch die Entstehung der Tonträgerwelt, die mehr als ein halbes Jahrhundert ein Füllhorn 
an Gewinnen vergoss. Als aber zum Ende der 1990-er Jahre plötzlich die Quellen langsa-
mer sprudelten, allerdings ohne zu versiegen, brauchte man andere Bohrstellen. Viele Ver­
lage, denen die Luft ausging, schlossen sich Grossverlagen an, unterwarfen sich praktisch, 
und aus diesen Grossverlagen entwickelten sich die sogenannten Majors, die sich teilweise 
auch wieder zusammen schlossen. Diese Grossmächte hatten die Möglichkeit, auf Grund 
ihrer finanziellen Macht zu bestimmen, wen sie wollen, was sie mit ihm machen wollen 
und wie es dann geschehen sollte. Das war ganz einfach, es rollte eine Werbekampagne 
an, Medien, wie Presse, Rundfunk und Fernsehen beeinflussten ihre Hörer und Leser durch 
gezielte Einsätze und alles lief wie geschmiert. Aber, wie gesagt, der Tonträgerbrunnen 
verflachte und so musste ein anderer Weg beschrit ten werden. Man musste den Künstler 
direkt einspannen, er musste den Menschen nahe gebracht werden und so entstanden 
Tourneen mit Live-Konzerten. Die Rechnung ging auf, die Veranstaltungen boomen und die 
neue Geldquelle  sprudelt extrem. Der Künstler wird auf der Bühne bejubelt und ist deswe-
gen auch bereit, diesbezüglich Zuge ständnisse zu machen, nur mit dem Nachteil für ihn, 
dass der grössere finanzielle Anteil in die Kasse seines Managers oder seines Musikverlages 
wandert. Dazu dient der berühmt-berüchtigte <360­Grad­Vertrag>, zusätzliche Erweiterung 
des Künstlervertrages (Vertrag zwischen Verlag/Majors/Producer u. Künstler), denn mit 
Abschluss dieser Vereinbarung bekommen die Verlage neben dem Tonträgervertrieb auch 
noch Anteile der urheberrechtlichen Tantiemen bei der GEMA, dazu Anteile bei Live-Auf-
tritten, von Werbe verträgen oder -veranstaltungen und kommen so in den Besitz von fast 
80 % aller gehandelten Musikrechte. Das spielt bei den Grossver dienern, die Zigtausende 
Menschen zu ihren Live-Konzerten mit hohen Eintrittspreisen anziehen und Rekordumsätze 
verzeichnen, keine Rolle, weil dabei, trotz Handelsflaute, immer wieder entsprechende Ton-
trägerverkäufe statt finden.
Aber dass all dies so zügig über die Bühnen geht, dafür sorgt ein Riesenimperium, die 
CTS EVENTIM AG (grösster Anteilseigner mit 50.07 % ist Klaus­Peter Schulenburg), die bei 
einem Jahresumsatz (2012) von € 520,3 Mio. und 1.657 Mitarbeitern (Stand Dezember 2012), 
bspsw. im Jahr 2010 mehr als 100 Mio. Eintrittskarten für über 140.000 Veranstaltungen ver-
marktet hat und europaweit u.a. ca 20.000 Vorverkaufsstellen als Vertriebskanäle betreibt.
(Quelle unter:http//de.wikipedia.org/wiki/CTS_Eventim).
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So gibt es Konzerttourneen mit Helene Fischer, mit David Garrett, Udo Lindenberg, um nur 
ein paar Namen zu nennen.
Man denke aber auch an Publikumsmagneten wie Peter Maffay, Herbert Grönemeyer, auch 
Marius Müller­Westernhagen gehört zu den Künstlern, die riesige Konzertsäle füllen, bei 
Udo Jürgens ist es selbstverständlich. Umsatzsteigernd kann auch wirken, wenn man offi­
ziell seinen Bühnenabschied bekannt gibt, um dann, unter spektakulären Umständen, seine 
Wiederauferstehung zu feiern, wie bspw. Howard Carpendale, Wolfgang Petri, oder gera-
dezu aufsehenerregend Heino mit seinem Wechsel vom Volksliedsänger zum Edelrocker 
und dem damit verbundenen Sprung in die Charts.
Bitter ist es nur für jene, die ausserhalb des Erfolgsweges herumstolpern, denn wen man 
nicht kennt, der ist auch nicht interessant und wer nicht interessant ist, dem bleibt auch der 
Gang zum Brunnen des Erfolges verwehrt, es sei denn, er versucht aus eigener Kraft zu 
bohren, wobei das Fündig werden wenig Aussicht auf Erfolg hat.
3.4.1.2. Musik für Werbezwecke
Nachdem Emotionen die Verhaltensweise des Menschen bestimmen und er so manipu-
lierbar ist, ist es ein Leichtes, ihn auch mit Musik zu locken. Es gibt verschiedene Möglich-
keiten dies zu tun, sei es mit Untermalung, sei es mit artikelbezogenen Texten, sei es mit 
Erkennungs melodie, oder sei es mit berühmten Stars direkt.
Zum Bsp.: Helene Fischer, die mit Fernsehwerbungen für Meggle­Nahrungsmittel (Ihr 
Spruch: „Ich bin ein Gour­Meggle”) und Garnier Schönheitsprodukten noch für zusätz liche 
Einnahmequellen sorgt, sehr zur Freude ihres Verlages, denn laut 360­Grad­Vertrag dürften 
diesem auch hier die entsprechenden Anteile zustehen. Artikelbezogene Melodien, in 
denen das Produkt besungen wird. Bsp.: die <Pommersche> aus der Rügenwalder Mühle, 
das <Erdinger Bier>, gstanzlartig besungen im 3/4 Takt, oder <wie­wo­was­weiss­ OBI>. 
Mit Erkennungsmelodien werben beispsw. die Biermarken <Beck’s> oder <Bitburger> und 
der Baumarkt Hornbach lässt rauhe Männerstimmen singen (jippi­jippi­jäh). Selbst die 
Deutsche Fernsehlotterie hat ihre eigene Melodie. Mit aktuellen Schlagern gibt es Diät­ 
(Almased) oder Autowerbung (Suzuki). Die vom Tonumfang kleinste, aber dafür intensivste 
klingende Werbung hat die Telekom mit ihrem Klingelton und die Sparkasse (wenns um 
Geld geht...), beiden genügt ein minimaler Tonumfang, wobei die Telekom­Terz, zumin dest 
meiner Meinung nach, eine gekonnte Umkehrung der ersten vier Töne von Beethovens 
berühmter Fünften ist (**** / / *****).
Es kann aber auch zu Dankes­Auftritten mit Musik kommen, wie der Auftritt der CDU nach 
der Bundeswahl 2013 gezeigt hat. Die ganze Politprominenz um Bundeskanzlerin Dr. Angela 
Merkel sang lauthals vor den Bildschirmen <Tage wie diese> von den Toten Hosen.
Bei den täglich über den Bildschirm flimmernden Daily­Soaps gibt es die speziell dafür kom-
ponierten Titelsongs, so wie bspw. bei der <Verbotenen Liebe > mit dem Song <Forbidden 
Love> in der ARD, oder bei RTL <Alles was zählt> mit = <Ich kriege nie genug>, Songs, 
die von den Kids dann downloaded werden. Dafür gäbe es auch noch eine ganze Menge 
Beispiele. Für die Krimireihe von Donna Leon, steht als Erkennungsmelodie ein Walzer von 
Andre Rieu, der auch Eingang in die Medienwelt gefunden hat. Die vielen Tracks in der Film­
welt, aber zwei der wahrscheinlich berühmtesten dürften der Mundharmonikatitel <Spiel 
mir das Lied vom Tod> aus dem gleichamigen Italowestern (1968) und die <Schiwago-Mel-
odie> aus dem Historienfilm <Vom Winde verweht> (1939) sein, aber all die Filmmusiken 
fallen eigentlich nicht direkt in die Kate gorie der Werbung, aber sie gehören in jedem Fall in 
die Abteilung, die einen bleibenden Einfluss auf die menschliche Emotion haben.
3.4.1.3. Stars als Lockvögel
Wenn man nach Amerika, nach Las Vegas schaut, mit seinen riesigen und aufwendigen 
Showprogrammen, dann könnte man fast von einem Missbrauch der Musikstars sprechen.
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Weltberühmte Künstler werden verpflichtet, natürlich mit horrenden Gagen (das ist das 
Po si tive für die Künstler), ansonsten würde kein Elvis Presley, kein Sammy Davis, jr., oder 
jetzt Celine Dion dort aufgetreten sein. Und warum das alles ? Die Menschen kommen um 
die Stars zu sehen und landen letztendlich an den Spielautomaten und das dürfte, zumin-
dest meiner Meinung nach, eigentliche Ursache oder Hintergedanke für die Verpflichtungen 
sein. Vielleicht lässt es sich so ausdrücken: in den Augen der Betreiber sind für sie die 
Spielautomaten und Spieltische die eigentlichen und Geld bringenden Stars, die vom Volk 
angebeteten Künstler sollen die Rolle der Lockvögel übernehmen. Beim Gast paart sich so 
Emotion mit Versuchung und bis jetzt dürften diese Pläne immer aufgegangen sein.
3.4.2. Festivals und Image
3.4.2.1. Motive
Auf der Suche nach immer wieder neuen Einnahmequellen und zur eigenen Imagepflege 
kamen Ende des 20. Jahrh. verschiedene Bundesländer oder Städte, angeregt durch die 
Festspielstädte Bayreuth und Salzburg, auf die Idee, auch sogen. <MUSIKFESTIVALS> ins 
Leben zu rufen. Hintergrund war dabei vorrangig nicht die Förderung von Musik, sondern 
neben der eigenen Imagepflege der Versuch, mit Musik, genau wie die beiden genannten 
Vorreiter Gäste anzulocken, um so zwei Fliegen mit einer Klappe zu schlagen.
Zum Einen sollte, wenn möglich, durch die Veranstaltungseinnahmen Geld in die Kassen 
kommen, zum Anderen gleichzeitig durch Übernachtungs­ oder Gastronomieeinnahmen die 
Wirtschaft belebt werden. Um dieses zu erreichen, brauchte man natürlich die entsprechen-
den Zugpferde (sprich: Künstler/innen), die über Erfolg oder Misserfolge entschieden und 
auch heute noch entscheiden. Dass sich daraus ein finanzieller Teufelskreis entwickeln könnte, 
war entweder nicht durchdacht, oder wurde von Anfang an, aus Imagegründen bewusst in 
Kauf genommen. Jedenfalls hat die inzwischen vergangene Zeit gezeigt, dass mit diesen 
Festivals kein finanzieller Erfolg erzielbar ist. Im Gegenteil, es sind Zuschussveranstaltungen 
geworden, die teilweise mehr oder weniger grosse Defizite in die öffentliche Kassen reissen, 
aber, wie gesagt, Ansehen und Imagepflege gibt es nicht umsonst (Bsp. 3.4.2.3. Kissinger 
Sommer).
Doch einmal begonnen, gibt es eigentlich keine Möglichkeit mehr, diese kulturellen Höhe-
punkte zu beenden. Der Imageverlust würde so manchen Veranstalter in die provinzielle 
Vergessenheit stürzen. Das ist die negative Seite, die positive jedoch hat den Vorteil, dass 
so der normale Konzertbesucher die Möglichkeit bekommt, die sogenannten Weltstars ein-
mal persönlich und live zu erleben, zumal ihm selten die Möglichkeit geboten wird, die zwei 
Highlights Bayreuth und Salzburg zu besuchen, weil hier, schon vom Grundsatz her, nur der 
als Besucher erwünscht ist, der im öffentlichen Leben oder in der Politik eine gewisse Rolle 
spielt. Nach dem Motto: <Dabei sein ist alles> wird die Veranstaltung so zum Schaulaufen 
öffentlicher Eitelkeiten im Rahmen einer musikalischen Darbietung, die damit nur die 
2.Geige spielt. Natürlich ist das mit grossem finanziellen Aufwand verbunden (sprich: Spon­
sorengelder) und in dieser Beziehung hat Salzburg, wie in der ZDF-Sen dung <ASPEKTE> 
v. 2. 8. 2013 berichtet wurde, <einen Glücksgriff mit dem Intendanten Alexander Pereira 
gemacht, den man wegen seiner Fähigkeit, Sponsorengelder zu sammeln, auch den Geld­
intendanten nennt>. Es kam in dieser Sendung auch die Sängerin Elisa beth Kulmann zu 
Wort, die aufzeigte, <dass in den Vorbereitungen für die Festspiele, für die tagelangen Pro­
ben keinerlei Honorar an die Künstler gezahlt wird. Aus diesem Grund wurde auch eine 
eigene Institution <art but fair> gegründet, die gegen den Missbrauch und die Ausnutzung 
der Künstler tätig ist>.
3.4.2.2. Möglichkeiten eines Festivals
Wenn man Bayreuth betrachtet, bei denen zur Zeit die beiden Urenkelinnen Richard Wagners 
die führende Rolle spielen, dann stellt sich einerseits die Frage, 
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warum traditionelle Formen gebrochen werden, die sich aber andererseits wieder selbst 
beantwortet, weil anzunehmen ist, dass die ursprüngliche, von Wagner gestaltete Form und 
Wiedergabe längst ihren Reiz verloren hätte. So gesehen wäre es durchaus möglich, dass 
das Interesse längst erloschen und somit der Anreiz für weitere Prominenzbesuche nicht 
mehr gegeben wäre, denn was man schon gesehen hat, hat auch seinen Reiz verloren, oder 
etwas sarkastisch ausgedrückt, es gäbe keinen plausiblen Grund für eine ständig wieder­
kehrende Präsenz im Festspielhaus. Mit den Augen von Richard Wagner gesehen, ist es fast 
nicht vorstellbar, dass er, bei seiner Gesinnung, amerikanische Schauplätze, so geschehen 
2013, als Hintergrund für sein einmaliges Werk zulassen würde. Missfallensbekundungen 
durch das Publikum scheinen fast erwünscht, damit wird Spannung auf die nächste Insze-
nierung erzeugt und das rechtfertigt, im nächsten Jahr wieder dabei zu sein. Unterstellt 
man dem jährlichen Spektakel einerseits finanzielle Interessen, so ist auf der künstlerischen 
Seite ein riesiges Plus zu verzeichnen, denn wer in Bayreuth singt, bekommt die Möglich-
keit, ein Weltstar zu werden, das gilt natürlich auch für Salzburg.
Von der Seite der Musik aus gesehen, ist diese Tatsache ein zur Wirklichkeit gewordener 
Traum, der somit alles, was und wie es geschieht, rechtfertigt. Doch kommen wir wieder 
zurück zum eingangs erwähnten Versuch von Kommunen und Ländern, es den beiden 
Grossen gleich zu tun.
In Deutschland gibt es zur Zeit mehr als 50 verschiedene Festivalstandorte mit den verschie-
denartigsten Schwerpunkten und Gründungsanlässen. So wurden manchmal solche Festi-
vals durch bekannte Künstler ins Leben gerufen, so wie z. Bsp.: das Schleswig­ Holsteinische­
Musikfestival durch den Pianisten Justus Franz oder das vor nicht allzu langer Zeit durch 
Rudolf Buchbinder, ebenfalls Pianist, ins Leben gerufene, Festival in Grafenegg (Österreich).
Auch die Stadt Würzburg veranstaltet schon seit Jahrzehnten ihr Mozart­Fest und auf ein 
anderes, den seit 1986 bestehenden Kissinger Sommer, soll anschliessend, beispielhaft für 
andere, etwas näher eingegangen werden. 
3.4.2.3. Beispiel Kissinger Sommer
Über das Für und Wider eines solchen Festivals soll beispielhaft der Kissinger Sommer ste-
hen. Er wurde nicht von einem Künstler ins Leben gerufen, sondern entstand 1986, noch zu 
Lebzeiten der DDR und wurde, da Bad Kissingen nahe an der damaligen Zonengrenze liegt, 
im Rahmen der Grenzlandförderung staatlich unterstützt. 
(An der Entscheidung war ich als Stadtratsbeauftragter für Kultur beteiligt).
Der eigentliche Grundgedanke war die Musikpflege mit dem damals noch kommunis­
tischen Osten. Inzwischen hat der Kissinger Sommer internationalen Ruf erlangt und Welt-
stars wie die Sängerin Cäcilia Bartoli, die Pianisten Lang Lang oder Grigory Sokolov, um 
nur ein paar Namen zu nennen, oder die derzeitige Nr. 1 (auch in den Medien), der Geiger 
David Garrett gehören, neben vielen, vielen, ebenfalls weltbekannten Stars und berühmten 
Orchestern aus aller Welt, zusammen mit ihren Dirigenten, angefangen bei Lorin Maazel (in 
der ersten Zeit) bis hin zu Claudio Abbado zum festen Künstlerbestandteil dieses Festivals. 
Natürlich sind all die klangvollen Namen mit entsprechenden Kosten verbunden und es ist 
kein Geheimnis, dass der Kissinger Sommer, genau wie viele andere Festivals, mit einem, 
nicht unerheblichen, Defizit am Leben gehalten wird. Eine zusätzliche Aussage dazu werde 
ich noch am Schluss dieser Arbeit unter 3. Ausblick treffen.
Am Leben gehalten werden soll aber auch damit das Image des einstigen Weltbades, das 
immer noch den Ruf hat, bekanntester Kurort in Deutschland zu sein. So gesehen, recht- 
fertigt dies auch das finanzielle Engagement durch die Stadt, einem alten Sprichwort fol-
gend: Der Zweck heiligt die Mittel.
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Eine, aus künstlerischer Sicht, positive Seite ist aber doch zu vermelden, denn es hat sich 
aus allem heraus der 1999 gegründete Förderverein Kissinger Sommer zu einer Institution 
entwickelt, die alljährlich den mit € 5.000.- dotierten sogen. Luitpold­Preis an junge, begabte 
Nachwuchskünstler vergibt, erstmals 1999 an den, inzwischen bekannt gewordenen, Geiger 
NIKOLAJ ZNAIDER, und in den jeweils folgenden Jahren an weitere Nachwuchskünstler aus 
den verschiedensten Sparten.
Natürlich wird das Festival auch direkt durch die Mitglieder- und damit verbundenen Spen-
den- und Sponsorenbeiträgen unterstützt. 
So gesehen, hat der Kissinger Sommer dadurch die Möglichkeit, seine Defizite zu dezimieren 
und gleichzeitig Nachwuchskünstler zu fördern. Aus dieser Sicht heraus ein Plus für die 
Musikwelt.
3.4.3. Pop-Music-Festivals
Andere finanzielle Verhältnisse ergeben sich, wenn es sich um Pop­ oder Rockfestivals han-
delt. Bei unzähligen Veranstaltungen strömen die Massen und die Gelder fliessen. 
Als Beispiele habe ich mich für 6 Events entschieden, die auch vom Musikangebot eine 
breite Fächerung bieten. Das erste Beispiel führt nach Wien, zum Donauinselfest für Rock­ 
und Popmusik. Seit 1984 strömen in den letzten Jahren bis zu 3 Millionen Menschen zu den 
Veranstaltungen, die mit Künstlern wie Udo Jürgens, Falco, der Kelly­Familie oder Reinhard 
Fendrich u.v.a. locken.
Im Jahr 2008 wurde, bei einem Budget von rd. 5,5 Mio. Euro, eine Summe von ca. 40 Mio. 
Euro eingespielt, mit grossen Nutznießern aus der Gastro no mie und der Hotellerie (http://
de.wikipedia.org/wiki/Donauinselfest).
Im belgischen Ort Boom ist es die elektronische Musik, die wahre Triumphe feiert. Waren 
es zum Beginn im Jahr 2005 nur 10.000 Besucher, so waren es 2013 an die 180.000, die zum 
Teil über 70 Flughäfen und mit 140 Flügen aus 214 Nationen anreisten. Bei einem Ticket-
preis bis zu 168.- Euro hatten unglaubliche zwei Millionen nach Karten angefragt. Daraus 
zog man die Konsequenz, für 2014 wurde das Kartenangebot auf 360.000 verdoppelt und 
auch zwei Veranstaltungstermine angesetzt. Auch dieses Angebot war in kürzester Zeit ver-
griffen.  Aber auch das Künstlerangebot übersteigt so manches Vorstellungsvermögen, an 
die 400 der weltbesten DJ’s, dazu ungefähr 150 Bands und das auf 15 Bühnen, versetzen 
die Menschenmassen in Euphorie. So verwundert es auch nicht, dass bei den International 
Dance Music Awards diese Veranstaltungen 2012 und 2013 zum Best Music Event World­
wide gewählt wurden (http://de.wikipedia.org/wiki/Boom Festival).
Auf eine Million Besucher kommt auch Bochum Total, eines der europaweit grössten Rock-
und Popfestivals, das sich auch durch Nachwuchsförderung auszeichnet, denn etwa ein 
Drittel der an die 200 Veranstaltungen dürfen Nachwuchskünstler bestreiten. Von der 
Beliebt heit dieses Festivals zeugen jährlich an die 1.300 Bewerbungen (http://de.wikipedia.
org/wiki/Bochum_total).
Wenn man bedenkt, dass der Jazz auf dem Musikmarkt nur einen Anteil von etwa 1,6 % hat, 
dann ist es umso erstaunlicher, dass bei der Düsseldorf Jazz Rally an die 300.000 Liebhaber 
dieser Stilrichtung bei 80 Konzerten auf 15 Bühnen den rd. 500 Musiker huldigen. (http://
de.wikipedia.org/wiki/Düsseldorfer_Jazz_Rally).
Eine, von der Aufmachung her an die Loveparade erinnernde, Musikveranstaltung ist in 
Hamburg/St.Pauli das Schlagermove, das seit 1997 an einem Wochenende dort stattfin- 
det. In schriller Aufmachung huldigen an die 600.000 Besucher diesem Event, bei dem an 
die 40 Trucks, auf denen die Musikanlagen montiert sind, durch die Strassen ziehen und 
aus den Lautsprechern jede Art von Schlager dröhnen lassen (http://de.wikipedia.org/wiki/
Schlagermove).
Als der Welt größtes Spektakel in seiner Art bezeichnet ist das Heavy­Metal­Festival in 
Wacken, das seit 1990 unter Wacken­Open­Air aufgeführt wird.
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An die 80.000 (meist zahlende) Besucher unterwerfen sich hier einem rhythmischen 
Gedröhne, das von den Veranstaltern u.a. mit dem Slogan <Louder Than Hell> beworben 
wird (http://de.wikipedia.org/wiki/Wacken_Open_Air).
Ich persönlich würde hier von einem rhythmisch geordneten Lärm sprechen, aber es 
entspricht dem Bedürfnis der Generation Heavy Metal (seit Anfang der 1980-er Jahre).
Wenn sich aus all dem ein Schluss ziehen lässt, dann der, dass sich die U­Musik mit all ihren 
Nebenformen, auf Grund eines Massenbedürfnisses teilweise zu einem echten Spektakel 
entwickelt hat, dies sich auch nicht ändern wird, im Gegenteil, denn mit den Massenaufge-
boten an teilweise hochkarätigen Musikern lässt sich daraus ein höchst lukratives Geschäft 
machen und das, ist das was zählt. (Mehr darüber steht im Abschlussabschnitt unter: 3. 
Ausblick).
3.4.4. Musik für soziale Zwecke
3.4.4.1. Musik in den Medien
Als vor Jahren das ZDF die AKTION SORGENKIND ins Leben rief und dies mit Musik-
sendungen verband, löste dies auch einen Boom im Schallplattenverkauf aus. Mit Benefiz- 
platten, auf denen die aktuellsten Schlager und die beliebtesten InterpretenInnen zu hören 
waren, wurden Millionenbeträge an Spenden erlöst, gut am Bildschirm verkauft durch 
Showmaster wie z. Bsp. Wim Thoelke oder Dieter Th. Heck u.a.
Aber es blieb nicht nur bei dieser Sendung, denn immer, wenn es weltweite Katastrophen 
gab, wurde eine entsprechende Musiksendung ins Leben gerufen. Dabei wurde auf die 
schon sprichwörtlich gewordene Spendenbereitschaft der Deutschen gesetzt, natürlich 
sehr zum Wohle für Einrichtungen wie für das Kinderhilfswerk von Unicef, die Welthunger­
hilfe oder bei den immer wiederkehrenden Hochwasserkatastrophen.
Grosses Spendenecho ist zu verzeichnen, wenn es um Gesundheit oder Forschung geht, 
wie z. Bsp. die Deutsche Krebs hilfe oder die José Carreras­Benefiz­Gala. Aus einer Mischung 
von Musik und tragi schen Schicksalen lässt sich die menschliche Empfindungswelt so 
beein flussen, dass man sich freiwillig von Geld trennt und spendet. Das ist das Beste, was 
man über solche Sendungen aussagen kann.
Natürlich fliessen bei diesen Sendungen auch Tantiemen an die Gema, GVL und Verlage, 
mit einem kleinen Anteil für Komponisten, Texter und InterpretenInnen, wobei Letztere, was 
lobend erwähnt werden muss, sich nicht nur hier in den Dienst der guten Sache stellen, 
sondern auch meistens ohne Gage auftreten.
3.4.4.2. Im Ehrenamt
Dass nicht nur in den Medien mit Musikdarbietungen zu Spenden aufgerufen wird, ist eine 
Tatsache, denn es gibt bundesweit eine unübersehbare Schar an Benefizveranstaltungen, 
die aber meistens nur im begrenzten Ortsbereich durchgeführt werden und bei denen 
Erlöse, gemessen an den Medienresultaten, sich im bescheidenen Rahmen halten. Trotz-
dem dienen sie aller einer guten Sache, egal welche Summe am Ende steht.
Ein Ort verdient es aber, hervorgehoben zu werden, es ist die ca. 6.000 Einwohner zählende 
Gemeinde APPEN, die am 25. Oktober 1990 in kleinem Rahmen zeigen wollte, dass man 
<mit einer Idee immer noch eine Halle füllen kann> (http://appen musiziert.de/chronik).
So gestaltete der Feuerwehrspielmannszug Appen ein Benefizkonzert für krebskranke Kinder 
und erlöste dabei DM 5.300.­ Mit diesem Konzert der ehrenamtlichen Musiker begann, laut 
Initiator Rolf Heidenberger, <die grösste ehrenamtliche Benefizveranstaltung in Deutsch­
land ....wir spenden sämtliche Einnahmen, nicht nur die Erlöse>. Damit werden schwerst-
kranke Kinder in Norddeutschland unterstützt. (Pressenachrichten von Appen musiziert). 
Inzwischen stellen sich viele nationale und internationale Künstler kostenlos in den Dienst 
der guten Sache. 2014 waren es u.a. Boney M., Chris Andrews, aus Österreich Die SEER 
oder die CCR Revival Band und so wuchs in den letzten 24 Jahren die Spendensumme auf 
grandiose über 5.552.000.­ Euro.
Musik im Dienste der Menschheit, das ist eine der schönsten Seiten in der Welt der Töne.
126
4.  Marktwirtschaft der Musikinstrumentenherstellung 
in Statistiken
(Quellen: Statistisches Bundesamt Wiesbaden und Nebenstelle Bonn)
4.1. Strukturerhebung im Dienstleistungsbereich
Um eine realistische Darstellung der Marktwirtschaft auf dem Sektor der Instrumentenher-
stellung zu erreichen, wurde u. a. das Statistische Bundesamt Wiesbaden hinzu gezogen 
und unter der Kennzeichnung WZ08 - 3220 Herstellung von Musikinstrumenten ergeben 
sich folgende Zahlen, bezogen auf die Jahre 2008 und 2011:
Betriebe: Beschäftigte: Bruttolohn Umsatz: Inland Ausland
2008 64 4168 Tsd. € 125.061 Tsd. € 418.578 Tsd. € 150.363 Tsd. € 268.216 Tsd.
2011 56 3745 Tsd. € 117.354 Tsd. € 367.619 Tsd. € 133.708 Tsd. € 233.911 Tsd.
Das bedeutet, dass in dieser Zeitspanne von vier Jahren die Entwicklung negativ verlief.
Die Betriebe reduzierten sich um 8 und die Beschäftigtenzahl verminderte sich um 423,
dementsprechend waren es auch weniger Lohnkosten, nämlich rd. € 7,7 Mio.
Zu verzeichnen sind knapp € 51 Mio. Umsatzrückgang, verteilt auf den Inlandverkauf mit 
- € 16,7 Mio und - € 34,3 Mio Verkauf ins Ausland. Interessant an dieser Stelle ist eine Aus-
sage des Vorsitzenden der deutschen Musikinstrumentenhersteller e.V. (BDMH), Gerhard A. 
Meinl, der in seinem Gastbeitrag im Jahrbuch der Musikinstrumenten­ und Musikequipment­
branche (Kap. 1, S. 10) für 2012 folgendes Bild schildert: < Die Beschäftigtenzahl betrug 2012 
2.660 (+ 2,4 %), der Umsatz 2012 295 Mio. Euro (­ 3,2 %)..../.. ...dass Exportrückgänge in der 
Eurozone höher waren (­ 4,8 %) als das sonstige Ausland (­ 2,7 %). 38 % der Exporte gehen in 
die Eurozone, 62 % in das sonstige Ausland>.
Der Grund für die Umsatzrückgänge im allgemeinen mag sein, dass eigentlich alles, was 
mit der Instrumentennachfrage zusammenhängt, darin liegt, dass es fast keine Neugrün- 
dungen von Jugend-, Dorf-, Blas- oder sonstigen Kapellen gibt, ausserdem blüht auch der 
Handel mit gebrauchten Instrumenten, die natürlich wesentlich billiger zu erwerben sind 
als die neu gefertigten. Ausländische Billigprodukte spielen auch eine wesentliche Rolle, sie 
sind aber über den Inlandsmarkt nicht fassbar.
Wenn auch in einem kleineren Rahmen, so wird sich doch die handwerkliche und 
künstlerische Qualität der deutschen Instrumentenhersteller wie bisher auch in der Zukunft 
behaupten.
Um einen Überblick über die Wirtschaftsverhältnisse im Dienstleistungsbereich beim Ver-
legen von Musikalien und bespielten Tonträgern zu bekommen, war es dienlich, die entspre-
chenden Unterlagen einzusehen und zu zitieren, die mir vom Statistischen Bundesamt, 
Zweigstelle Bonn, Abt. E 307, zur Verfügung gestellt wurden. Unter der Klassikfikationsnum-
mer 59.2 ergeben sich drei Abteilungen, und zwar:
59.20.1 Tonstudios, Herstellung von Hörfunkbeiträgen
59.20.2 Verlegen von bespielten Tonträgern
59.20.3 Verlegen von Musikalien 
Bei einer Übersicht über die Jahre 2008- 2009 - 2010 und 2011 lässt sich am besten ein Ver-
gleich ziehen, indem man die Jahre 2008 und 2011 vergleicht. Dieser Vergleich beinhaltet 
folgende Schwerpunkte:
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A.)  Unternehmen insgesamt mit den Unterteilungen von: 
Einzelunternehmen - Personengesellschaften - Kapitalgesellschaften - sonst. Rechtsfor-
men
B.) Gesamtumsatz
C.) Personalaufwand (Beschäftigte + Löhne)
D.) Materialaufwand
Zu A.:
2008 Unternehmen insgesamt 1.845 (mit 1.944 Niederlassungen)
2011  Unternehmen insgesamt 1.704 (mit 1.768 Niederlassungen) – 
ein Rückgang um 141 Ein rich tungen.
Die verschiedenen Unterteilungen ergeben dabei folgendes Bild:
Insgesamt Einzeluntern. Personenges. Kapitalges. sonst. Rechtsf.
2008 1.845 718 534 589 4
2011 1.704 896 312 472 23
Während sich Personen- und Kapitalgesellschaften verringerten, nahm die Zahl der Einzel-
unternehmen und sonstigen Rechtsformen zu.
Zu B.)
Gesamtumsatz: Pos. 59.2 Pos.: 59.20.1 Pos.: 59.20.2 Pos.: 59.20.3
2008 € 1.617.791.000.- € 244.282.000.- € 951.880.000.- €   421.629.000.-
2011 € 2.174.316.000.- € 155.058.000.- € 807.834.000.- € 1.211.424.000.- 
Differenz -€ 556.525.000.- -€   89.224.000.- -€ 144.046.000.- +€   789.795.000.-
Eine interessante Umsatzentwicklung ergab sich in der Verteilung der Umsätze, denn in der 
Pos. 59.20.3 <Verlegen von Musikalien> ergab sich eine Umsatzsteigerung von fast € 800 
Mio., während bei den beiden anderen Positionen, eine Einnahmenminderung von rd. € 233 
Mio. (€ 89 Mio. und € 144 Mio) entstand. 
Zu C.)
Anzahl der Beschäftigten:
Insgesamt: tätige Inhaber abhängig Beschäftigte 
2008 6.762 2.337 4.425 (= 65,4 %)
2011 6.924 1.846 5.078 (= 73,3 %)
Während sich die Anzahl der tätigen Inhaber in diesem Zeitraum um 491 verringert hat, 
stieg gleichzeitig die Zahl der abhängig Beschäftigten um 653.
Die Veränderungen sehen auf den drei Positionen folgendermassen aus: 
59.20.1 59.20.2 59.20.3
2008 1.437 1.716 1.272
2011 826 1.559 2.691
Auch hier haben sich interessante Veränderungen ergeben, während sich bei den Tonstu-
dios mit Herstellung von Hörfunkbeiträgen die Beschäftigtenzahl um 611 (= 42,5 %) und 
beim Verlegen von bespielten Tonträgern nur gering um 157 (= knapp 10%) vermindert hat, 
ist die Zahl der Beschäftigten beim Verlegen von Musikalien bemerkenswert angestiegen 
und hat sich mit einer Steigerung von 111,5 % mehr als verdoppelt.
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Auf der Ausgabenseite stehen die Personal- und Materialkosten und das ergibt folgendes Bild: 
Gesamtausgaben: 2008 2011 
Pos. 59.2 € 1.136.413.000.- € 992.600.000.-
Pos. 59.20.1 Pos. 59.20. 2 Pos. 59.20.3
2008 € 170.879.000.- € 706.332.000.- € 259.203.000.-
2011 € 102.925.000.- € 437.519.000.- € 452.156.000.-
Davon fielen an Personalkosten folgende Summen an:
2008 insgesamt:  € 196.015.000.- (brutto: € 165.725.000.- + Sozialabg.: € 30.290.000.-
2011 insgesamt:  € 222.782.000.- (brutto: € 190.046.000.- + Sozialabg.: € 32.736.000.-
Verteilt auf die drei verschiedenen Wirtschaftszweige heisst dies wiederum:
59.20.1 59.20.2 59.20.3
2008 € 43.177.000.- € 95.722.000.- €    57.116.000.-
2011 € 27.828.000.- € 70.888.000.- € 124.067.000.-
Die an obiger Stelle genannten Veränderungen beim Personal sind auch bei den Personal-
kosten eingetreten, die sich, neben den Minuszahlen der beiden erstgenannten Positionen, 
ebenfalls in der Pos. 59.20.3 mehr als verdoppelt haben.
Zu D.)
Der Überblick über den Materialaufwand, in dem auch Mieten, Pachten oder Leasing 
enthalten sind, ergibt folgendes Bild:
Totaler Materialaufwand: (Pos.59.2)
2008 = € 940.398.000.- (incl.: € 28.431.000.- Mieten, Pachten, Leasing)
2011 = € 769.818.000.- (incl.: € 28.887.000.- “ “        “     )
Davon entfallen wieder folgende Summen auf die drei verschiedenen Positionen:
59.20.1 59.20.2 59.20.3 
2008 € 127.701.000.- € 610.609.000.- € 202.087.000.-
incl. Mieten,Pachten,Leasing (€ 10.496.000.-) (€ 10.270.000.-) (€ 7.666.000.-)
2011 € 75.097.000.- € 366.632.000.- € 328.089.000.-
incl. Mieten,Pachten,Leasing (€ 11.166.000.-) (€ 7.530.000  (€ 10.190.000.-)
Auch auf dem Gebiet des Materialaufwandes folgte der Trend den vorangegangenen Sta-
tionen, deshalb weniger Materialverbrauch bei den ersten beiden Positionen und Mehrver-
brauch beim Verlegen von Musikalien.
Betrachtet man nun das Gesamtverhältnis Einnahmen und Ausgaben, dann ergeben sich, 
prozentual gesehen, folgende Zahlen:
Für 2008:
Bei 100 % Gesamteinnahmen entstanden 70,2 % Gesamtausgaben, davon entfielen auf Per-
sonalaufwand 17,2 % und auf Materialaufwand 82,8 % (Pos.: 59.2)
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Im Verhältnis vom jeweiligen Gesamtumsatz der drei Positionen zu den Aufwendungen 
stellt sich das Verhältnis prozentual folgendermaßen dar:
Gesamtausgaben 59.20.1 59.20.2 59.20.3
2008 70,0% 74,2 % 61,5 %
Davon wieder:
Personalkosten: 25,3 % 13,6 % 22,0%
Materialkosten: 74,7 % 86,4 % 78,0 %
Für 2011 entstanden 45,7 % Gesamtausgaben, die sich aus 22,4 % an Personalkosten und 
77,6 % an Materialkosten zusammensetzen (Pos.59.2). Aufgeteilt in die drei entsprechenden 
Positionen:
Personalkosten: 27,0 % 16,2 % 27,4 %
Materialkosten: 73,0 % 83,8 % 72,6 %
Betrachtet man die Veränderungen im Verlauf der vier Jahre, dann hat sich der Umsatz 
gewaltig gesteigert (ca. 115 %), die Zahl der tätigen Inhaber verringert, dafür wurden mehr 
abhängig Beschäftigte eingestellt, der Materialaufwand wurde, trotz der enormen Umsatz-
steigerung insgesamt gesehen ebenfalls weniger, sodass den 100% Einnahmen im Jahr 
2008 noch 82,8 %, im Jahr 2011 nur noch 72,6 % Materialaufwand gegenüber stehen.
Dafür wurde durch mehr Personal der Lohnkostenfaktor von 17,2 % im Jahr 2008 auf 22,4 % 
im Jahr 2011 gesteigert, eine für die Sozialwirtschaft positive Aussage.
Im April 2013 erschien die neueste Ausgabe von SOMM (= Society Of Music Merchants e. V.), 
die u. a. einen Überblick über Umsatzzahlen im Bereich des Instrumenten- und des Musikalien -
verkaufs vermittelt. Unabhängig vom Gesamtumsatz der Musikwirtschaft, der mit 
€ 6.269.600.- für 2010 zu Buche steht, wurden im gleichen Jahr € 1.726.000.000.- Umsatz in 
der Musikinstrumenten-Branche verzeichnet. Die Aufteilung zeigt auf S. 13 folgendes Bild:
Teilumsatz Musikinstrumenten - und Musikequipmentbranche:
2011 = € 924.815.061.-
2012 = € 919.667.970 = Umsatzrückgang: € 51,4 Mio.-
Teilumsatz Musikalien (Papiergeschäft: Druck u. Vertrieb von Noten)
2011 = € 58.000.000.-
2011 = € 58.880.000.- = Umsatzsteigerung: € 800.000.-
Betrachtet man nun die Summe der Verkäufe ins Ausland (Instrumente u. Equiment) in 
Höhe von € 529.000.000.-, dann ist dies ein Anteil von mehr als 57 %.
Interessant ist auch die Tatsache, dass mit knapp einem Drittel, nämlich 14.968 (2010) 
Beschäf tigten im hier genannten Sektor gegenüber von 46.771 (2010) Erwerbstätigen in der 
Musikwirtschaft ein beachtlicher Wirtschaftsfaktor zu erkennen ist.
Der Vollständigkeit halber sollen noch die in der Statistik angegebenen Zahlen auf dem 
Gebiet der musizierenden Deutschen aufgeführt werden. Bei einem Anteil von 37,8 % der 
Bevölkerung, die am Musizieren interessiert sind, sind es gleichzeitig 14.500.000 Menschen, 
die instrumental musizieren.
Bleibt jetzt nur noch die Frage, wieviel ein aktiv instrumental Musizierender bereit ist 
auszugeben, die sich aber auch durch die bereits genannte Statistik beantworten lässt:
130
Waren es in den Jahren 2011/2012 nur € 326.-, so steigerte sich die Ausgabenbereitschaft 
2012/2013 auf € 667.-, praktisch eine Steigerung um rd. 100 %, wobei dies nicht am Mehr kauf 
von Instrumenten hängt, denn mit Ausnahme der Verkäufe von Tasteninstrumenten, die 
zwischen 2009 und 2012 anstiegen, waren die anderen Instrumentengattungen rückläufig. 
Die Umsatzbringer waren die Warengattungen Mikrofone, Beschallung und Kabel.
4.2. Gewinner und Verlierer
Einen Überblick über die Gewinner und die Verlierer verschafft hier auf S. 26 die Abb.7: 
Umsatzentwicklung der einzelnen Warengruppen (IMIS 2009 - 2012), die auszugsweise wie-
dergegeben wird:
Die grössten Gewinner:
Jahr 2009 2010 2011 2012
Mikrofone u. Kopfhörer € 93.122.000.- € 110.930.000.- € 137.247.000.- € 145.430.000.-
eine Steigerung von gut 52,3 % in vier Jahren.
Jahr 2009 2010 2011 2012
Beschallung € 108.409.000.- € 118.763.000.- € 120.135.000.- € 131.686.000.-
eine Steigerung von 21,5 %.
Jahr 2009 2010 2011 2012
Kabel € 14.472.000.- € 15.904.000.- € 18.494.000.- € 19.768.000.-
eine Steigerung von 6,9 %.
Die grössten Verlierer: 
Nach einer Absatzsteigerung in den Jahren 2010 und 2011 fiel der Umsatz in der Waren-
gruppe der Saiteninstrumente in 2012 wieder zurück und zählt so zu den Verlierern auf dem 
Markt. Das ergibt das folgende Bild: 
Jahr 2009 2010 2011 2012 €
Saiteninstru-
mente + Zubehör
150.309.000.- € 168.265.000.- € 167.594.000.- € 151.472.000.-
Obwohl im Einjahresvergleich eine Umsatzeinbuße von ca. € 16 Mio. zu verzeichnen war, so 
ergibt sich im Vierjahresvergleich ein Plus von etwa € 1 Million.
Der grösste Umsatzeinbruch fand in der Warengruppe der Computer-Software statt.
Wenn dieser Bereich im Gesamtbild auch nur eine nebennischenhafte Rolle spielt, so zeigt 
er doch Parallelen zum Umsatzbild der Saiteninstrumente, Steigerungen von 2009 bis 2011, 
dann 2012 gewaltiger Umsatzrückgang, wie auch die Gegenüberstellung zeigt:
Jahr 2009 2010 2011 2012
Computer-Software: € 1.070.000.- € 1.862.000.- € 1.477.000.- € 830.000.-
Erstaunlich der Höhenflug von 2009 auf 2010, mit praktisch + 80 %, um dann im Vergleich 
2011 zu 2012 um 43,8 % abzustürzen. Dritter Verlierer im zweistelligen Bereich ist das DJ- 
Equipment, das 2009 zu 2010 einen Umsatzanstieg von ca 20 % hatte, um dann kontinuier-
lich abzuflachen:
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Jahr 2009 2010 2011 2012
DJ-Equipment: € 6.222.000.- € 7.540.000.- € 5.199.000.- € 4.195.000.-
Prozentual im Vierjahresvergleich ergibt das einen Umsatzrückgang um - 19,3 %.
Zieht man nun ein Resümee, dann hat das Gesamtbild paradoxerweise zwei Gesichter. Im 
Jahresvergleich von 2011 zu 2012 ergibt sich ein Minus von 0,6 %, auf den Vierjahresver-
gleich aber ein Plus von rd. 14 %.
Gesamtbild 2009 2010 2011 2012
€ 805.925.000.- € 874.614.000.- € 924.815.000.- € 919.644.000.-
Diese Umsätze entsprechen nach Aussage von IMIS den Endverbraucherpreisen, die wie-
derum an der freiwilligen Branchenstatistik der SOMM an Hand von 32 Teilnehmern gemes-
sen wurden.
Aus gleicher Quelle stammend, im Kapitel 3, S. 27 heisst es nun wörtlich:
<Bei der Betrachtung des Gesamtmarktes machen die Warengruppen des klassischen 
Instru mentariums wie Tasteninstrumente und Zubehör, Saiteninstrumente und Zubehör, 
Blasinstrumente und Zubehör, sowie Schlagzeug und Percussion und Zubehör knapp 
die Hälfte (48 %) der Umsätze aus und bleiben damit die wichtigste Einkommensquelle 
der deutschen Musikinstrumenten­ und Musikequipmentbranche. Auf dem sogenannten 
Musikequipmentmarkt sind jedoch die Zuwächse in den Warengruppen der Mikrofone und 
Kopfhörer, Beschallung und Kabel so hoch, dass sie mittlerweise knapp ein Drittel (30,7 %) 
des Umsatzes am Gesamtmarkt ausmachen.
Recording­Hardware, Computer­Software sowie DJ­Equipment und andere Produkte 
steuerten in dieser Kategorie knappe 20 % des Umsatzvolumens bei>.
4.3. Platzierung der Warengattungen
Interessant ist die prozentuale Zusammensetzung der einzelnen Warengruppen, ersichtlich 
aus der Abb. 10 : Anteile am Gesamtumsatz, ebenfalls Kapitel 3, S. 30:
Über den Vierjahreszeitraum zusammengefasst stehen auf
Platz 1 : unverändert Saiteninstr. u. Zubehör 2009 = 18,65 % und 2012 = 16,47 % (-)
Platz 2 : unverändert Tasteninstr. u. Zubehör 2009 = 16,33 % und 2012 = 15,83 % (-)
Platz 3 : Beschallung 2009 = 13,45 % und 2012 mit 14,32 % abgerutscht auf Pl. 4 (+)
Platz 4 : Mikrofone u.Kopfhörer 2009 = 11,55 % und 2012 mit 15,51 % auf Pl. 3 hoch (+)
Platz 5 :  unverändert Schlagzeug u. Percussion u.Zubehör 2009 = 10,67 % 
und 2012 = 8,87 % (-)
Platz 6: unverändert Blasinstr. u. Zubehör 2009 = 8,21 % und 2012 = 6,65 % (-)
Platz 7: unverändert Recording-Hardware 2009 = 5,35 % und 2012 = 4,98 % (-)
Platz 8: unverändert Kabel 2009 = 1,80 % und 2012 = 2,15 % (+) 
Die beiden Winzlinge am Gesamtumsatz auf
Platz 9 : DJ-Equipment 2009 = 0,77 % und 2012 = 0,46 % (-) 
Platz 10 : Computer-Software 2009 = 0,13 % und 2012 = 0,09 % (-)
Insgesamt gesehen ergeben diese Zahlen die Summen der Hauptwarengruppen für 
2009 = 86,88 % und für 2012 = 85,63 %. Die Differenz zu 100 % sind unter der Fussnote 2 
als andere, elektronische Produkte, sonstiges Zubehör, Warengruppen mit weniger als 3 
Meldungen vermerkt, die einen Umsatzanteil 2009 = 13,12% und 2012 = 14,37 % erbringen.
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Um die Umsatzbringer in den einzelnen Untergruppen herauszustellen, benötigt man die 
Angaben im Kap.3, S. 30, da heisst es:
<Evaluiert man die Umsatztreiber 2012 innerhalb der Untergruppen, ist deutlich erkennbar 
dass Digitalpianos mit einem Umsatzvolumen von 84,7 Mio Euro und einem Umsatzan­
teil von 9,2 % unangefochten an der Spitze der Produkte als Bestseller thronen. Es folgen 
auf den weiteren Rängen Mikrofone (drahtlos) (64,1 Mio. Euro), Mikrofone (kabelgebunden) 
(48,6 Mio. Euro), Live­Speaker MI + PRO powered integrierter Verstärker, (48, 4 Mio. Euro), 
Portable Keyboards (37,4 MIo. Euro), Holzblasinstrumente (35,6 Mio. Euro), Mixing Consoles 
(live) (31,3 Mio. Euro), Gitarrenverstärker/Lautsprecher (28 Mio. Euro) und E­Gitarren (25,5 
Mio. Euro)>.
Diese Angaben wurden auf dieselbe Art und Weise (IMIS) ermittelt und die Folgerung 
daraus lässt darauf schliessen, dass sich die grössere Käuferschar mehr im Unterhaltungs-
musikbereich befindet.
Mit diesen Ausführungen soll nun der Wirtschaftszweig Instrumentenmarkt beendet sein. 
Ausgestattet mit einem Instrument kann der Mensch nun jederzeit musizieren, egal aus 
welchen Gründen er es dann tut. Ist Musizieren zum Beruf geworden, dann stellen sich 
auch Fragen, wie ist er im Leben angesehen, welche Möglichkeiten hat er und natürlich, 
hat er einen sicheren Hintergrund oder lebt er ins Blaue hinein? Im Folgenden soll darüber 
nachgedacht werden und dabei auch auf die GEMA und die GVL eingegangen werden.
5. Gesellschaftliche Stellung des Musikers
Die Musiker als solche hatten schon immer eine besondere Stellung in der Gesellschaft.
Schon in der Antike gehörten sie zum Unterhaltungsprogramm an den Höfen und genossen 
die Gunst der jeweiligen Obrigkeit, egal ob bei ägyptischen Pharaonen, griechischen Köni­
gen oder römischen Kaisern. So war es eigentlich selbstverständlich, dass auch in der Folge-
zeit ein jeder versuchte, einen sicheren Arbeitsplatz zu bekommen, selbst auf die Gefahr hin, 
dass dabei die künstlerische Freiheit durch den Brötchengeber beschnitten werden konnte 
und auch wurde. An dieser Stelle wird nun ein grosser Sprung in die Zeit unserer grossen 
Komponisten versucht und da es unmöglich ist, dieses unüberschaubare Reich an grossen 
Namen auch nur im Geringsten zu durchforsten, sollen zwei verschiedene Einrichtungen 
von Brötchengebern angeführt werden, das sind die Kirchen und die Fürstenhöfe.
Der prominenteste und genialste Lohnempfänger auf kirchlichem Gebiet dürfte J.S. Bach 
als Kantor gewesen sein, während J.Haydn die Gunst des Fürsten Esterhazy als Hofka-
pellmeister genoss, aber trotzdem am Ende seiner Laufbahn London sehr schätzte.
Ein dritter im Bunde, als Ausnahmeerscheinung allerdings auch sehr sprunghaft, war W.A. 
Mozart. Auch eine Anstellung bei Kaiser Joseph II. im Jahr 1787 konnte ihn, trotz eines für 
die damalige Zeit fürstlichen Honorars (nach heutiger Währung spricht man von umgerech­
net € 125.000.­), nicht dauerhaft binden, obwohl er als verschwenderischer Mensch sehr oft 
unter Geldsorgen litt. Er zog es vor, auf Konzertreisen quer durch Europa zu brillieren oder 
durch Unterrichtsstunden den einen oder anderen Gulden zu verdienen (http://de.wikipedia.
org/wiki/Wolfgang_Amadeus_Mozart).
Vielleicht war auch sein Lebenswandel mit ein Grund, dass er sang-und klanglos und ohne 
öffentliches Interesse seine letzte, bis heute noch nicht nachgewiesene Ruhestätte fand. Ein 
Zubrot konnte sich jedoch ein Komponist noch verdienen, indem er Auftragskompositionen 
annahm, wobei es dabei für den Künstler keine entscheidende Rolle gespielt haben sollte, 
ob der Wunsch von einem wirklichen Gönner oder von einem eitlen und wohlhabenden 
Zeitgenossen kam. Auch die damaligen Verleger nutzten die Chance, durch schriftliches 
Festhalten der Musikstücke, bezw. Drucken, noch einen kleinen Obulus herauszuschlagen.
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So bekamen die Verlage, die im Laufe der Zeit an die Stelle der früheren Arbeitgeber Kirche 
und Obrigkeit traten, allmählich eine Vormachtstellung, indem sie auf der einen Seite den 
Künst ler im günstigsten Fall für ihn, so lang er lebte, absicherten und förderten, ihn dafür 
auch abhängig machten und andererseits dem Verlag, auch nach dem Tod des Künstlers, 
die Vermarktungs­ und die Vervielfältigungsrechte sicherten. Heute geben die sogen. 
Majors den Ton an, es sind Grosskonzerne, die im Laufe der Jahre so manchen Musikver­
lag übernommen haben und somit bestimmen können, wie und wo und was der Künstler 
zu tun oder zu lassen hat. Somit liegt dort die Entscheidung über den künstlerischen Erfolg 
oder Misserfolg. Auf Grund früherer Erkenntnisse wurde, auf Initiative erfolgreicher und 
mutiger Komponisten, die GEMA ins Leben gerufen, der schliesslich die GVL folgte, um so 
auch eine soziale Absicherung zu ermöglichen, die verhindern soll, das der Künstler, trotz 
seiner künstler ischen Erfolge, im Elend endet.
Die Armutsprobleme gab es aber zu jeder Zeit, Händel konnte auch ein Lied davon singen, 
denn es ging ihm finanziell auch nicht immer gut. So schuf er im Jahr 1738 mit anderen 
Kollegen zusammen in England den ersten Hilfsfonds für verarmte Musiker, der Gnade fand 
im britischen Königshaus und deswegen heute noch existiert als Royal Society of Musi­
cians of Great Britain. Vielleicht war das sogar Auslöser bei Hindemith und Kollegen, um 
die GEMA ins Leben zu rufen.
6. GEMA und GVL
6.1. GEMA
6.1.1. Werdegang
(Vgl.: http://de.wikipedia.org./wiki/Gesellschaft_für_musikalische_Auf führ ungs-_und_mecha-
nische_Vervielfältigungsrechte)
Aber es sind ja nicht nur die Komponisten, die irgendwie existieren mussten, das Gleiche 
gilt ja auch für die Interpreten, ohne die ein menschliches Ohr nie Musik zu hören bekom-
men hätte, angefangen bei Orpheus, dann über die Minnesänger zu den Kunstliedsän­
gern, den Opern­ und Operettenstars, bis hin zu den Schlagersängern der heutigen Zeit, 
die nunmehr zu Popidolen oder, als letzte Steigerung, zu Popikonen geworden sind. Um 
aber sicher zu stellen, dass der Künstler von seinem Werk auch etwas hat, schuf man 1901 
ein Gesetz, welches das Urheberrecht neben der Literatur auch für die Tonkunst festlegte, 
sodass ohne Einwilligung des Komponisten eine öffentliche Aufführung nicht durchgeführt 
werden durfte (Gesetz betr. das Urheberrecht an Werke der Literatur und der Tonkunst, 
1901, Reichsgesetzblatt - 1901, S. 227).
Aus der Tatsache heraus, dass nun ein Urheberrechtsgesetz existierte, bildeten damals 
erfolg reiche und selbstbewusste Komponisten (z. Bsp.: Richard Strauss, Engelbert Humper­
dinck, u.a., 1934) einen Zusammenschluss in Form einer Genossenschaft Deutscher Ton­
setzer (GDT), die 1903 die Anstalt für musikalische Aufführungsrecht (AFMA) gründete.
Den Weg bis zur heutigen GEMA zu verfolgen, soll nun (frei nach <wikipedia>) stichpunkt-
artig versucht werden.
1909  Gründung einer zweiten Gesellschaft (AMMRE), die sich <mit der Verwertung mecha­
nischer Vervielfältigungsrechte für Schallplatten befasste>.
1913  eröffnet die AKM, eine österreichische Künstlervereinigung, eine Niederlassung auf 
dem deutschen Markt.
1915  Spaltung der GTM mit Gründung einer eigenen, sogen. GEMA (nicht identisch mit der 
heutigen), die sich
1916  zum Verband zum Schutze musikalischer Aufführungsrechte für Deutschland ver-
einten.
1930  schlossen sich die beiden Verbände GDT und AFMA zusammen, arbeiteten aber 
getrennt weiter.
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1933  beendete das Reichsgesetz über die Vermittlung von Musikaufführungsrechten diesen 
Zustand und so erhielt im gleichen Jahr die Staatlich genehmigte Gesellschaft  zur Ver­
wertung musikalischer Aufführungsrechte (STAGMA) das Wahrnehmungsmonopol.
1934  legte die Reichsmusikkammer unter ihrem Präsidenten, Richard Strauss, fest, dass 
<Nichtarier grundsätzlich nicht als geeignete Träger und Verwalter deutschen Kultur­
guts anzusehen seien>. Interessant ist es, bei wikipedia an gleicher Stelle weiter zu 
erfahren, dass dies gleichzeitig <das Berufsverbot für die damals etwa 8.000 in der 
Reichsmusikkammer organisierten Juden> bedeutete und, dass im Anschluss daran, 
so viele jüdische Künst ler Deutschland verliessen. Die STAGMA war unter einem 
Geschäfts führer namens Leo Ritter fest in nationalsozialistischer Hand, der (ebenfalls 
bei Wikipedia zu erfahren), an <verdiente> Mitglieder als Prämie Hitlers <Mein Kampf > 
verschenkte.
1947,  nach dem 2. Weltkrieg wandelte sich die STAGMA um in die GEMA, die seitdem unter 
der Bezeichnung <Gesellschaft für musikalische Aufführungs­ und mechanische 
Vervielfältigungsrechte> die Interessen ihrer drei Berufsgruppen (Komp o nisten, 
Text dichter und Verlage), und, wiederum in drei Formen (angeschlossene, ausser­
ordentliche und ordentliche) Mitglieder und deren Rechtsnachfolger, vertritt. Ihr erster 
Vorstand und Generaldirektor war von 1947 - 1989 Erich Schulze, ihm folgte 1990 Erich 
Kreile. Aufsichtratsvorsitzender war ab 1950 Werner Egk.
Beide hatten schon bei der STAGMA führende Positionen. Der zur Zeit amtierende Vor-
standvorsitzende der GEMA ist seit 2007 Harald Heker, Vorsitzender des Aufsichtsrates 
Enjott Schneider.
(1950 bildete sich in der DDR eine eigene Anstalt zur Wahrung der Aufführungs­ und Ver­
vielfältigungsrechte auf dem Gebiet der Musik, (AWA), die 1990 aufgelöst wurde, sich aber 
noch in Liquidation befindet.)
6.1.2. GEMA als Geschäftspartner
(aus : http://de. wikipedia.or./wiki/ Ges. f. mus. Auff.-u. mech. Verv.-rechte, v. 13-08-13)
< Mit Stand August 2009 vertritt die GEMA auf Grund von 151 Verträgen über 2 Millionen 
Musikurheber aus aller Welt und pflegt in ihrer Werkdokumentation die Daten von mehr als 
8,5 Millionen Werken. Für die Aufführungs­ und Senderechte hat die GEMA mit 73 auslän­
dischen Schwestergesellschaften Gegenseitigkeitsverträge abgeschlossen. Für die mech­
anischen Vervielfältigungsrechte gibt es Gegenseitigkeitsverträge mit 51 verschiedenen 
Verwertungsgesellschaften>.
6.1.3. Mitgliedschaft
Für den einzelnen Musiker, Texter oder Verleger ist es schier unmöglich, all seine Rechte 
bezw. Interessen selbst zu vertreten, so dass es ganz selbstverständlich ist, dass er den 
Kontakt zur GEMA sucht, die für ihn all das wahrnimmt, was im Zusammenhang mit der 
Verwendung seines geistigen Eigentums (Urheberrecht und Nutzungsrecht) zusammen-
hängt. So geht es a.gl.St. weiter:
<Um durch die GEMA vertreten zu werden, muss mit der GEMA ein Berechtigungsvertrag 
abgeschlossen werden, durch den die GEMA zur Rechtewahrnehmung für das Gesamtreper­
toire des betreffenden Urhebers/Verlags ermächtigt wird. Mitglied in der GEMA können 
werden: Komponisten, Textdichter vertonter Texte …/… Rechtsnachfolger von Komponis­
ten und Textdichtern sowie Musikverleger>.
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Diese drei Berufsgruppen können auch in drei Bereiche eingeteilt werden, angefangen bei 
den angeschlosssenen, dann den ausserordentlichen und letztendlich den ordentlichen Mit­
gliedern, wobei Letztere jeweils den grössten finanziellen Anteil bei der Verteilung bekom-
men. Über die Aufnahmebedingungen gibt es bestimmte Fakten, die hier aber nicht von 
Bedeutung sind. Interessant ist aber der Mitgliederstand und der sieht 2012 so aus:
Angeschlossene Mitglieder: 54.605
Ausserordentliche Mitglieder: 6.406 
Ordentliche Mitglieder: 3.343
Für 2013 spricht der GEMA-Vorsitzende Harald Heker im Jahresbericht 2013 von über 68.000 
Mitgliedern.
6.1.4. GEMA als Geschäftsbetrieb
Die nun folgenden Zahlungserstellungen sind den jeweiligen Geschäftsberichten der GEMA 
entnommen, wobei die überwiegenden Angaben den Vorberichten des GEMA-Vorsitzen-
den (jeweils auf das genannte Jahr, S. 3) entnommen sind.
Die tabellarisch aufgeführten Zahlen zeigen den Geschäftsgang, angefangen im Jahr 2004 
bis 2013 und bei Jahreserträgen, die sich jeweils immer oberhalb der € 800 Millionengrenze 
bewegen (niedrigster Jahresumsatz 2004 = € 806.2 Mio.,höchster 2006 = € 874,4 Mio.) und 
somit im genannten Zeitraum runde € 8,4 Milliarden an Einnahmen erbrachten.
Hier nun die Übersicht, dargestellt in Euro:
Jahr Ertrag Aufwendung Ausschüttung Unkostenfaktor
2004 806,2 Mio. 116,0 Mio. 690,2 Mio. 14,4 %
2005 852,0 Mio. 120,3 Mio. 731,9 Mio. 14,1 % 
2006 874,4 Mio. 121,7 Mio. 752,7 Mio. 13,9 %
2007 849,6 Mio. 120,3 Mio. 729,3 Mio. 14,2 %
2008 823,0 Mio. 122,4 Mio. 700,6 Mio. 14,9 %
2009 841,0 Mio. 128,0 Mio. 713,0 Mio. 15,2 %
2010 863,0 Mio. 127,1 Mio. 735,9 Mio. 14,7 % 
2011 825,5 Mio. 123,2 Mio. 702,3 Mio. 14,9 %
2012 820,2 Mio. 127,9 Mio. 692,2 Mio. 15,6 %
2013 852,3 Mio. 135,8 Mio. 716,5 Mio. 15,9 %
Natürlich ist, bei einem Unternehmen wie der GEMA, auch ein entsprechender Aufwand 
nötig und dieser bewegt sich, prozentual gesehen und auf- oder abgerundet, zwischen 14% 
und 15%, wobei bei einem Umsatz von € 852,2, Mio. im Jahr 2005 mit 13,9 % der geringste 
und im Jahr 2013 bei fast gleichem Umsatz € 852,3 Mio. mit 15,9 % der höchste Aufwands-
anteil zu Buche steht.
Die niedrigste Ausschüttung im 10-Jahresvergleich erfolgte 2004 mit € 690,0 Mio., die 
höchste im Jahr 2006 mit € 752,7 Mio. und im letzten Zeitraum 2013 belief sich die Aus-
schüttung auf € 716,5 Mio., ein merkliches Minus von ca. 36 Mio. Euro zu 2006, aber wie-
derum eine Steigerung zu 2012 um 24 Mio. Euro. 
Über die Zusammensetzung der Erträge gibt auch der jährliche Geschäftsbericht der GEMA 
Aufschluss. Als Beispiel soll hier das Ertragsjahr 2011 gelten:
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Erträge im Jahr 2011:
Bezirksdirektion € 308.089 Mio. 
Vervielfältigungen € 126.614 Mio. 
Auslandserträge € 66.959 Mio. 
Senderechte € 257.373 Mio. 
Online € 21.232 Mio. 
Vergütungsansprüche € 22.049 Mio. 
Zinsen, etc. € 23.178 Mio. 
Erträge insgesamt € 825.494 Mio. 
Interessant ist zu verfolgen, wie die Entwicklung auf dem Tonträgermarkt verläuft, denn 
dieses Gebiet gehört, neben den Funk- und Fernseheinspielungen, zum bisher wichtigsten 
Posten für Komponisten, Textdichtern und Interpreten, obwohl das Online­Geschäft als 
zweitwichtigste Position immer mehr an Bedeutung gewinnt.
Auch hier soll ein Vergleich der letzten drei Jahre einen kleinen Überblick über diesen 
Entwicklungszeitraum in Bezug auf die Vergütungen geben (aufgerundet), wobei nach 
Jahren ständiger Rückgänge (von 2011 zu 2012 noch einmal extrem) 2013 ein leichtes Plus 
aufhorchen lässt, das aber durch Mehreinnahmen speziell im Bereich der Aufführungs-, 
Vorführungs-, Sende- und Wiedergaberechte mit rd. € 42,0 Mio. und über Vervielfältigungs-
rechte mit etwa € 9,5 Mio. entstanden ist.
Ton­ u.Bildton­
träger
Online total Differenz z. Vor­
jahr
2011 € 136,6 Mio. € 22,3 Mio. = € 158,9 Mio.
2012 € 127,8 Mio. € 18,2 Mio. = € 146,9 Mio. = - € 12,0 Mio.
2013 € 115,6 Mio. € 27,6 Mio. = € 144,2 Mio.   = - €   2,7 Mio
(aus: GEMA-Geschäftsbericht 2013)
Immerhin sind es rd. 9,3 Mio. Euro, um die sich das Defizit im Jahresvergleich verringert hat 
und obwohl die CD, trotz schwindender Verkaufszahlen, weiterhin die Tonangebende im 
Umsatzbereich ist, wachsen an ihrer Seite die Online­ und Streamingumsätze, fangen das 
Minus auf und werden im Laufe der Zeit immer mehr zur Selbstverständlichkeit, bezw. zum 
unentbehrlichen Hoffnungsträger. 
Weiterhin positiv machen sich die konstanten Einnahmen über Rundfunk und Fernsehen, 
und auch die Zunahme von Live­Konzerten lässt die Einnahmequelle zusätzlich sprudeln, 
und Harald Heker stellt in seinem Bericht 2013 (S. 3) fest: <Der Aufstieg im Online­ Ge schäft 
ist ein Beleg dafür, wie sehr Musik zum täglichen Leben gehört>. 
6.1.5. Kritische Betrachtung zur GEMA
Wenn eine weitere Aussage getroffen wurde und zwar in Bezug auf die Ausschüttungen 
personenbezogen, heisst es bei Wikipedia wörtlich: <Dabei entfielen 2010 durchschnittlich 
ca. € 58.000.­ auf jedes ordentliche Mitglied, ca € 2.270.­ auf jedes ausserordentliche Mit­
glied, sowie ca. € 1.300.­ auf jedes angeschlossene Mitglied>.
Aus eigener Erfahrung weiss ich, das diese Angaben rein statistisch sind und so nicht der 
Wirklichkeit entsprechen. Deshalb kann man nur zu dem Schluß kommen, dass sich die 
erfolgreichen Künstler im 6-stelligen Bereich (und mehr?) bewegen und die nicht erfolg-
reichen mehr oder weniger im 3- bis höchstens 4-stelligen.
137
Zwei positive Aussagen:
Rund 10% der Ausschüttungen fungieren als <eine soziale Ausgleichskasse, die Leistungen 
im Alter, bei Krankheit, Unfall und Fällen der Not gewährt>. (Verteilungsplan A§ 1, Ziff. 4). 
Und noch etwas darf nicht übersehen werden, das ist die GEMA­Stiftung, die es sich zur 
Aufgabe gemacht hat, zeitgenössische Komponisten und Textautoren durch Vergabe von 
zweckgebundenen Mitteln beim Auf- und Ausbau einer Existenz zu unterstützen.
Natürlich sprudeln auch noch nicht erschlossene Geldquellen und deswegen wurden in 
letzter Zeit seitens der GEMA neue Richtlinien und Fakten geschaffen, die für vielerlei Auf­
regung und Proteste gesorgt haben. Mögen viele berechtigt sein, so gibt es aber doch auch 
Beitreibungsversuche, die nicht im Sinne der Förderung und Bildung von Kleinkindern und 
<deshalb auch kritisch zu betrachten sind> (http://www.sueddeutsche.de/kultur/kitas-ge-
ma-gebuehren-fuer-liedkopien-schoener-die-kassen-nie-klingeln-1.1040405). Man sollte 
nicht ausser acht lassen, dass so manche musikalische Karriere schon im Kleinkindesalter 
oder im Kindergarten begonnen hat. 
Deshalb ein persönliches Gedankenspiel von mir, ein diesbezügliches, negatives Beispiel 
nach zu vollziehen:
Nachdem in den Kindergärten seit jeher mit den Kindern gesungen und gespielt wird, ist 
man auf die Idee gekommen, daraus auch Geld zu machen. Von wem diese Anregung aus-
ging, kann ich persönlich nicht nachvollziehen, denn die meisten Komponisten für Kinder-
lieder sind längst verstorben, aber die Rechte dafür leben bei den Verlagen weiter.
Wenn es aber in diesem Bereich den überlieferten Begriff Volksgut gibt, dann sollte es auch 
so sein, dass das Volk (= Kinder) darüber frei (sprich: unentgeltlich) verfügen kann.
So erhielten im Jahr 2011 rd. 36.000 Kindergärten Schreiben, mit der Aufforderung, pau-
schal € 56.- dafür zu bezahlen, dass sie diese urheberrechtlich geschützten Lieder benutzen.
<In Bayern wurde der Streit durch Unterzeichnung eines Pauschalvertrages in Höhe von 
290.000.­ Euro beigelegt, die aus kommunalen Haushalten (rückwirkend zum 1.1. 20111) zu 
begleichen sind, (Vertrag v. 13. 4. 2011 zwischen GEMA, dem Freistaat Bayern und Kommu­
nalen Spitzenverbänden). Auch andere Bundesländer verhandeln über solche Verträge>.
Natürlich ist es aus der Sicht der Künstler und Begünstigten schon in Ordnung, dass sich 
jemand um die Belange und Rechte kümmert und so schafft die GEMA eben Fakten und 
Tatsachen, aber es sollten, wie im gezeigten Beispiel, schon Unterschiede gemacht werden, 
ob die verwendete Musik erzieherisch bildend bei Kindern oder für einen wirtschaftlichen 
und Gewinn bringenden Zweck eingesetzt wird. 
6.2. G V L (Gesellschaft zur Verwertung von Leistungsrechten)
(Vgl.:  http://.de.wikipedia.or./wiki/Gesellschaft_zur_Verwertung_von_Leistungsschutz-
rechten)
Auch hier ist es nötig, als Ausgangspunkt für die hier getätigten Ausführungen auf die Wiki­
pedia­Seite der GVL zurückzugreifen, weil es um ganz spezielle und auch unumstössliche 
Tatsachen geht, die hieraus entnommen wurden, natürlich ergänzt mit dem Versuch, aus 
der Sicht eines betroffenen Künstlers einen Situationsbericht zu erstellen, der aufzeigen 
soll, nach welchen Kriterien Schutz und Vorteil zum Wohle des Betroffenen verfahren wird. 
Darüber mehr im Anschluss (unter: 6.2.3.).
6.2.1. Geburt der GVL
Durch die Deutsche Orchestervereinigung DOV und die Deutsche Landesgruppe der Inter­
national Federation of the Phonographic Industry (IFPI) wurde im Jahr 1959 die Gesellschaft 
für die Verwertung von Leistungsrechten (GVL) im Sinne einer deutschen Verwertungs­
gesellschaft zur Wahrnehmung des Urheberrechtswahrnehmungsgesetzes gegründet. 
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Das ist auch aus der Sicht des Künstlers eine wunderbare Einrichtung, die aber, wie im 
voran gegangenen Abschnitt angeführt, ihn, durch die Neuerung der letzten zwei Jahre, 
benach teiligt und dies kann eigentlich nicht dem Gründungsgedanken entsprechen. 
Noch ein kurzer Blick auf die Verwaltung der GVL: 
Zitat aus dem Handbuch  S. 713, Art. 6. Die Verwaltung der GVL:
<In den 44 Jahren seit der Gründung ist das jährliche Vergütungsaufkommen der GVL von 
2 Mio.€ auf über 130 Mio. € gestiegen.In ihren eigenen Verwaltungskosten liegt die GVL 
nach wie vor zwischen 3% und 4%; einschliesslich der Inkassokosten aus der öffentlichen 
Wiedergabe und der privaten Überspielung betragen die Kosten rund 8,5%>.
6.2.2. Die GVL als Partner für Künstler
Im Gegensatz zur GEMA, die die Rechte von Komponisten, Textdichtern und Musikverlagen 
wahrnimmt, nimmt die GVL die Leistungsschutzrechte der ausübenden Künstler, also die 
der Interpreten wahr. Wie dieses geschieht, soll an einem Beispiel demonstriert werden: 
Der Komponist <X> plant, in Verbindung mit seinem Verlag oder auch als Eigenproduzent 
(bei Gesang auch mit dem Textdichter zusammen) seine Musik auf Tonträger zu produzie­
ren. Dazu benötigt er Musiker (Sänger/Innen), die er entweder pauschal oder nach Titeln 
entlohnt. Damit ist im normalen Leben eine Dienstleistung erbracht und entlohnt. Anders 
im Musikleben, denn aus der fertigen Musikproduktion wird ein Tonträger, über dessen 
Erfolgs­ oder Misserfolgsweg die Vermarktungsmethode und die Medien (Rundfunk, Fern­
sehen, Internet u.a.) entscheiden. An dem daraus entstehenden finanziellen Erfolg soll auch 
der, der mitgewirkt hat, um dieses Produkt zu erzeugen, Teil haben.
Dies geschieht auf einfache Weise: Der engagierte Musiker legt dem Produzenten einen 
Bogen der GVL vor, auf dem die Mitwirkung am Werk <Y> bestätigt wird. Mit Einreichen bei 
der GVL wird dies automatisch registriert und zum Jahresende erfolgt, neben der im Studio 
bezahlten Gage, eine weitere Entlohnung. 
6.2.3. Kritische Betrachtung zur GVL
In all den Jahren war es üblich, als Ausgangspunkt für Zahlungen die Produkte des Tonträ-
germarktes zu Grunde zu legen, doch wurde in den letzten Jahren das Vergütungs sys tem 
dahingehend abgeändert, dass nun nach Sendeminuten entschädigt wird, mit dem Nachteil, 
dass nur die in den Medien gespielten Werke der Vergütung unterliegen (neuer Wahrneh-
mungsvertrag f. Künstler v. 1.  12. 2011). 
Nachdem aber in letzter Zeit in Rundfunkanstalten fast überwiegend Musik angeboten wird, 
die nicht deutschen Ursprungs ist (Bsp: Bayer Rundfunk, BR-1 morgentliche Sendungen mit 
mehr als 80 % englischsprachiger Titel und der sich ständig wiederholenden Ansage: <die 
beste Musik für Bayern (?!)>), führt dies zu deutlichen Einkommenseinbussen bei den inlän-
dischen Künstlern. Die grossen Majors dürfte dies weniger treffen, denn sie haben ihre 
weltweit gespielten Interpreten und somit auch immer ihre Anteile. Warum diese Änderung 
vollzogen wurde, ist für den Normalbetrachter nicht nachvollziehbar. Jedenfalls deckt sie 
sich, meiner persönlichen Meinung nach, nicht mit den Vorstellungen derjenigen, die die 
GVL ins Leben gerufen haben. 
Es ergibt sich auch ein Widerspruch, wenn man im <Handbuch der Musikwirtschaft, Aus-
gabe 2003> in dem von Rolf Dünnwald und Thilo Gerlach verfassten Artikel über die GVL 
auf S. 712 liest: <Das von der GVL praktizierte Verteilungssystem unterscheidet sich von den 
Systemen in anderen Ländern. Dort wird überwiegend nach Sendeminuten abgerechnet. 
Die Abrechnung nach Tonträger­Sendeminuten war schon deshalb kein geeignetes System 
für die GVL>..
Aber genau das ist jetzt in den letzten zwei Jahren passiert. Wird ein Tonträger nicht im 
Radio oder Fernsehen gespielt, gibt es kein Geld. 
139
Ein zusätzlicher Minusfaktor für den Musiker, der bei Aufnahmen mitgewirkt hat, wenn diese 




<Deutschland sucht den Superstar>, eine geniale Idee, um grosses Geld auf grosser Ebene 
zu machen. Grosser Ebene deswegen, weil ja alle, die sich Chancen erhoffen, zuerst ein-
mal Geld ausgeben müssen, um dabei zu sein. Es fängt schon im Bereich der Bekleidungs­
industrie an, denn man braucht ein spezielles Outfit, wenn man die Möglichkeit hat sich zu 
bewerben oder um dann dabei zu sein. Wenn man dabei die Bewerbungszahlen zu Grunde 
legt, das waren das im Laufe der Jahre zwischen 250.000 und 300.000 meist junge Men-
schen, die von einer Karriere träumten und bereit waren, dafür auch finanzielle Opfer zu 
bringen. Hochgerechnet ergibt das schon einen Aufwand von mehreren Millionen Euro, 
dazu kommen Fahrtkosten, Übernachtungs- und Verpflegungskosten, u. U. Vorbereitungs- 
oder Ausbildungskosten, so dass, ohne dass öffentlich ein einziger Ton erklungen war, die 
Wirtschaft schon kräftig einkassierte.
Dazu kommen noch die enormen Einnahmen an Eintrittsgebühren für die unzähligen 
Aufführungen, die Einnahmen an Fernsehwerbungen während der Sendungen und noch 
so manches mehr. Für mich eigentlich ein Schulbeispiel, wie man mit einer emotionalen 
Traumwelt, bei der die Gewinnquote einem Lottospiel gleicht, Kasse macht.
Glückspilze hat es bisher eigentlich nur 10 gegeben, wobei sich die Bezeichnung <Glücks­
pilz> nur auf die Tatsache bezieht, dass man die entsprechende Staffel gewonnen hat.
Wie und ob der erhoffte Erfolgsweg dann weiter verläuft, das zu beurteilen obliegt mir nicht.
Trotzdem sollen, der guten Ordnung halber, die bisherigen 10 Gewinner, in der Abfolge der 
Staffeln 1 bis 10, namentlich festgehalten werden.
Es sind:
1. Alexander Klaws – 2. Elli Erl – 3. Tobias Regner – 4. Mark Medlock – 5. Thomas Godoj 
6. Da niel Schumacher – 7. Mehrzad Marashi – 8. Pietro Lombarid – 9. Luca und 
10. Bea trice Egli (2013). (Diese Angaben wurden bei <Wikipedia unter DSDS: Die Auftritte 
der Gewinner von „Deutschland sucht den Superstar” - RTL.de> entnommen.)
Nachdem dieses Spektakel (DSDS) alle anderen Versuche, die auch in diese Richtung, aber 
bei anderen Fernsehsendern laufen, weit übertrifft, soll es auch bei dieser Darstellung 
beispielhaft bleiben. Eine Bemerkung sei hier noch erlaubt. Dieter Bohlen, als Zugpferd, 
soll laut ständiger Medienbeteuerung pro Staffel eine Gage von 1 Million Euro bekommen, 
unabhängig davon, dass er dabei auch seine eigenen Titel mit unterbringt. 
7.1.2. Wettbewerbe für klassische Musik
Wettbewerbe für klassische Musik kann man von zwei Seiten aus bewerten. Zum Einen 
dienen sie der Förderung von besonderen Talenten, zum Anderen sind diese wiederum 
Garantie, dass durch sie die Welt der klassischen Musik in Form von Solisten oder Orches-
tern weiterhin Bestand hat. Es gibt vielerlei Möglichkeiten, Wettbewerbe durchzuführen, 
durch staatliche Institutionen, durch Unternehmen, durch Fördervereine, durch Privatinitia-
tiven, oder durch Künstler selbst, bei Letzteren oder bei den Unternehmen spielt oft das von 
ihnen gebaute und vom Künstler benutzte Instrument die ausschlaggebende Rolle.
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7.1.2.1. Klavierwettbewerbe
Höchst seriös geht es auf dem Gebiet der klassischen Musik zu, denn hier steht jeweils auch 
der gute Ruf der einzelnen Firmen, bezw. der Veranstalter auf dem Spiel, wobei es schwer 
fällt, aus dem riesigen Kreis der ausgeschriebenen Wettbewerbe eine entsprechende Aus-
wahl zu treffen. Trotzdem soll hier der Versuch unternommen werden, eine halb wegs 
repräsentative Auswahl zu treffen und an den Anfang sollen die, unter C) 3.6.2. Klavier- und 
Flügelhersteller genannten Firmen Carl Bechstein und Grotrian­Steinweg, mit ihren inter-
national anerkannten Klavierwettbewerben, gestellt werden. Meist ausländische Gewinner 
gab es bisher beim International Telekom Beethoven Competition Bonn, bei dem im Zwei-
jahresrhythmus 18- bis 32-jährige Pianisten mit einem überwiegend auf Beethoven kon-
zentrierten Programm sich um die ersten drei Plätze bewerben, die mit 10-, 20- und 30-tau-
send Euro dotiert sind.
Sehr anspruchsvoll gibt sich der Klavier­Olymp von Bad Kissingen, der nur sechs Nachwuchs­
künstler zulässt, die bereits an anderer Stelle Preisträger geworden waren.
Eine Auseinandersetzung mit zeitgenössischer Musik unter Kindern und Jugendlichen bis 
18 Jahren auf höchstem Niveau bietet der Rotary Klavier Wettbewerb Jugend,Essen, (2006) 
bei dem 2013 erstmals auch internationale Bewerber zugelassen waren.
7.1.2.2. Bläserwettbewerbe
Einer der vielseitigsten und gleichzeitig auch renommiertesten Wettbewerbe ist der inter­
nationale Aeolus Bläserwettbewerb Düsseldorf, der eigentlich das gesamte Holz- und Blech-
blasinstrumentarium umfasst.
Natürlich würden es noch viele andere Wettbewerbe verdienen erwähnt zu werden, zumal 
sie oft auf Privatinitiativen oder Sponsorenbasis aufgebaut sind, um Musik, Kunst und Kultur 
zu fördern, doch würden weitere Beispiele, meiner Meinung nach, keine weite ren Erkennt-
nisse bringen. Dafür erscheint es wichtig, dass die von offizieller Seite (Staat und Medien) 
geschaffenen Wettbewerbe etwas näher betrachtet werden.
7.2. Deutscher Musikwettbewerb
Unter der Schirmherrschaft des jeweiligen Bundespräsidenten gibt es seit 1975 den vom 
Deutschen Musikrat ins Leben gerufenen Deutschen Musikwettbewerb, der als der bedeu­
tendste Wettbewerb für den professionellen Nachwuchs gilt. Die Bewerber müssen, bei 
einem Alter von 28-30 Jahren, ein abgeschlossenes Musikstudium nachweisen, um zu einer 
von 8 -13 verschiedenen Kategorien zugelassen zu werden.
Mit der Aussicht, ein Stipendium zu gewinnen oder ein Klassikstar der Zukunft zu werden, 
vielleicht auch einen Geldpreis einzuheimsen, bewerben sich z. Bsp. für das Jahr 2014 mehr 
als 150 Solisten oder Kammermusikensembles.
7.2.1. Gesangswettbewerbe
Hier ragt der Bundeswettbewerb Gesang mit 50.000.­ Euro heraus. Seit 1979 findet er in 
einem besonderen Wechsel statt: in den geraden Jahren gelten die Gebiete Oper/Operette/
Konzert und in den ungeraden die Gebiete Musical/Chanson. Schirmherr ist der Regierende 
Bürgermeister von Berlin und gefördert wird der Wettbewerb von der Stiftung Deutsche 
Klassenlotterie Berlin und dem Beauftragten der Bundesregierung für Medien und Kultur.
7.2.1.1. Chorwettbewerb
Hier steht für alle anderen der Deutsche Chorwettbewerb , der alle vier Jahre vom Deutschen 
Musikrat, den Landesmusikräten und der ARD in acht Chorkategorien mit wechselnden 
Standorten (2010 in Dortmund und 2014 in Weimar) durchgeführt wird.
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7.2.1.2. Internationaler Wettbewerb der ARD
Im Jahr 1952 wurde beim Hess. Rundfunk ein internationaler Musikwettbewerb einge-
führt, der inzwischen beim Bayer. Rundfunk etabliert ist. Musiker aus aller Welt können sich 
bewer ben, inzwischen sind es bis 200 aus 35 bis 40 Ländern und der eine oder andere Welt-
star begann hier seine Karriere.
7.2.2. Jugend musiziert
Eigentlich mit eine der wichtigsten Einrichtungen, die genau wie der Deutsche Musikwett­
bewerb unter der Schirmherrschaft des Bundespräsidenten und des Deutschen Musikrates 
steht, ist Jugend musiziert, ein Wettbewerb, der in drei Stufen durchgeführt wird und sich 
bundesweit einer riesigen Beliebtheit unter den jungen Musikern erfreut. Die drei Stufen 
sind folgendermaßen:
1. Stufe: Regionalwettbewerb (rd. 150 Bezirke), (2005 = ca. 20.000 Teilnehmer)
2. Stufe: Landeswettbewerb (16 Bundesländer), (2005 = ca. 6.500     “        )
3. Stufe: Bundeswettbewerb mit ca 2.000 1. Siegern
Das Bild zeigt, dass eigentlich jeder 10. der jungen Musiker das Format zum Bundessieger 
hatte. Ihnen wird dann die Möglichkeit zur Weiterbildung gegeben, bspw. durch das För-
derprogramm WESPE 2013, hier geht es u.a. nach der Vorstellung von Jugend musiziert 
darum: <produktive Neugierde und Kreativität sollen gefördert werden> und weiter heisst 
es: <...will die besten jungen Interpreten zur Auseinandersetzung mit Unbekanntem und 
zum Wagnis des Neuen ermuntern> (http.//www.jugend-musiziert.org/ueber jugendmusi-
ziert.html). Dieses Förderprogramm hat natürlich auch seine Sponsoren und es werden 
neben € 1.200.- bis 2.500.- gleich viermal je € 3.000.- als erste Preise ausgesetzt (GVL­WDR­
Stadt Münster und die Bertold­Hummel­Stiftung).
Ansonsten sind für die Förderung in grösserem Maße die Sparkassenfinanzgruppen und 
die für Fördermittel zuständigen Länder und Kommunen zuständig.
8.  Preisverleihungen durch den Bundesverband Musik- 
industrie e. V. (BVMI)
8.1. Auszeichnungen
(Vgl.: http://de.wikipedia.org/wiki/Bundesverband_Musikindustrie)
<Der BVMI vertritt die Interessen der Musikindustrie in Deutschland, vor allem in wirtschaft­
licher und rechtlicher Hinsicht …/… Der BVMI entstand 2007 aus der Verschmelzung der 
1958 gegründeten deutschen Vertretung der International Federation of the Phonographic 
Industry (IFPI) und des Bundesverbandes der Phonographischen Wirtschaft. Er ist Mitglied 
im Netzwerk Europäische Bewegung Deutschland>. 
In Musikindustrie in Zahlen unter Vorstände und Geschäftsführer werden nicht nur diese 
aufgeführt, sondern wird gleichzeitig auf den Sinn und die Kompetenz des BVMI hingewie-
sen:
<Der ....BVMI  vertritt die Interessen von rund  280 Tonträgerherstellern und Musikunterneh ­ 
men, die etwa 85 % des deutschen Musikmarkts repräsentieren..../....Seit 1975 verleiht er 
die GOLD­ und PLATIN­Awards an die erfolgreichsten Künstler in Deutschland, seit 1977 
werden die Offiziellen Deutschen Charts im Auftrag des BVMI erhoben. Zur Orientierung 
der Verbraucher bei der Nutzung von Musik im Internet wurde 2013 die Initiative PLAYFAIR 
ins Leben gerufen.
Das kulturelle Engagement des BVMI erfolgt unter dem Label der Deutschen Phono­Akade­
mie: Jährlich werden herausragende Künstler mit dem Deutschen Musikpreis ECHO, dem 
ECHO Klassik und dem ECHO Jazz ausgezeichnet>.
Vergeben wird der ECHO seit 1992.
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8.2. Einzelne Preise
8.2.1. Verleihungen des ECHO
(Vgl.: http://de.wikipedia.org/wiki/Echo_Musikpreis) 
Aus dieser Quelle möchte ich nun schöpfen, weil es hier festzuhaltende und wichtige 
themen bezogene Hinweise gibt. So heisst es z. Bsp. über die Erstverleihung: <Am 18. Mai 
1992 wurde in Köln in der Flor erstmals der Echo Pop vor 450 geladenen Gästen in 15 ver­
schiedenen Kategorien vergeben>. 
Jetzt, im Jahr 2014 waren es 27, zwei davon konnte die im Moment wohl populärste 
U-Musik-Sängerin Helene Fischer mit nach Hause nehmen (6 x ECHO hatte sie bereits.) 
Einen für das Album des Jahres, <Farbenspiel> (1 Mio. verkaufte Tonträger) und einen für 
den erfolgreichsten Schlager.
Hervorzuheben bei der diesjährigen Verleihung ist der ECHO für soziales Engagement an 
Deutschlands Rock-Urgestein Peter Maffay, der an die eintausend Mal in den Charts vertre-
ten war und ein weiteres Phänomen, die Toten Hosen, die auf ihrer Tournee an die 700.000 
Tickets verkauft haben und dafür den ECHO Live Action National erhielten. Für den Hit des 
Jahres sorgte Avicii mit Wake Me Up, der in siebzig Ländern auf Platz 1 landete.  Ein Blick 
auf einige Mehrfachgewinner zeigt ein hochinteressantes Bild in Bezug auf die Beurteilung 
und ECHO-Bewertung zwischen E­Musik und U­Musik. 
So erhielt
Sir Simon Rattle genauso viel wie die Kastelruther Spatzen, nämlich 13 x den ECHO
die Berliner Philharmoniker genauso viel wie Rammstein, nämlich 11 x den ECHO
Nikolaus Harnoncourt genauso viel wie Die Toten Hosen, nämlich 10 x den ECHO und 
noch Anne­Sophie Mutter mit 9 ECHO, genausoviel wie Herbert Grönemeyer.
Natürlich gibt es noch eine ganze Reihe von Künstlern, Gruppen, Orchestern, die mehr-
fach Gewinner waren, wie z. Bsp. Thomas Quasthoff (7x) oder Lang Lang (6x), um nur zwei 
berühmte Künstler zu nennen und natürlich jetzt, wie schon erwähnt, Helene Fischer mit 
8 x ECHO. Erwähnt werden soll noch in einem kleinen Rückblick auf 2013, die Vergabe von 
3 x ECHO Lebenswerk, und zwar an Helmuth Rilling (1933), Kirchenmusiker und Dirigent, 
an den Jazzmusiker Toots Thielemans (1922), der u.a. die Hintergrundmusik für die Sesam­
strasse komponierte, und an den deutschen Liedermacher Hannes Wader.
Nachdem verständlicherweise der ECHO weltweit verliehen wird, bedingt auch dadurch, 
dass ja die grossen Majors mit ihren Künstlern aus aller Welt involviert sind, lohnt sich ein 
Blick auf die Nationenwertung, wobei selbstverständlich Deutschland mit mehr als 1.000 
verliehenen ECHOs (an 2. und 3.Stelle USA = rd. 200  +  England rd. 171) den Rest der Welt 
(insgesamt 8 Länder mit ca. 750 ECHO-Verleihungen) hinter sich lässt.
Als Voraussetzung für die Verleihung eines ECHO zählt die Bezeichnung herausragender 
Künstler, bei der Verleihung einer Goldenen Schallplatte (Music Award) zählt allein der kom­
mer zielle Erfolg.
8.2.2. Verleihung der GOLDENEN SCHALLPLATTE
(Vgl. zum Folgenenden : http://www.mix1-news.de/gold/platin-Auszeichnungen-alben-seit-1975/)
<Der BVMI vergibt GOLD und PLATIN an besonders verkaufsstarke Musikalben..../...Auf­
grund der Verleihungsgrenzen ist eine direkte Vergleichbarkeit der Anzahl GOLD/PLATIN­ 
Aus zeichnungen über die Jahre hinweg nur bedingt möglich>.
Es gibt in Deutschland genaue Stückzahlen für die Verleihung, wobei ich nur die verschie-
denen Stufen festhalten möchte, die da sind:
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GOLD/PLATIN (Alben)­MUSIC VIDEO AWARD­COMEDY AWARD (Video).
Da, wie erwähnt, die Auszeichnung mit Umsatz verbunden ist, lohnt es sich schon, einmal 
die Grossverdiener hervor zu heben (Stand am 3.4.2014 a.gl.St.).
8.2.2.1. G o l d / P l a t i n (Alben u.Video)
mit 21-fach Gold (3.150 000 Einheiten) Herbert Grönemeyer für Mensch und ebenfalls
mit 11-fach Gold (2.750 000 Einheiten) Herbert Grönemeyer für Bochum
Damit liegt er in der Wertung auf den Plätzen 1 und 3.
Mit 15-fach Gold (2.250 000 Einheiten) Andrea Berg für Best Of.
Mit 6-fach Platin (3.000 000 Einheiten) liegt Phil Collins für But Seriosly vor ihr und 
mit 9-fach Gold (2.250 000 liegen gleich vier gleichauf und zwar:
Queen (Greatest Hits II) - Genesis (We Can’t Dance) - The Kelly Family (Over the Hump)
und Tracy Chapman (Tracy Chapman).
Es gab aber auch noch den GOLD/PLATIN AWARD, den
mit 3-fach Platin (1.500 000) Rolf Zuckowski für Winterkinder und
mit 7-fach Platin (1.400 000) A d e l e  für 21 im Jahr 2012 erhielten.
8.2.2.2. Music Video Award
In dieser Sparte sind natürlich die Voraussetzungen für die Verleihung wesentlich niedriger 
und so gibt es 
mit 175.000 Einheiten 7-fach Gold für Andrea Berg (Emotionen hautnah)
mit 150.000 Einheiten 3-fach Platin für Udo Lindenberg (MTV Unplugged­Live) 
und um noch eine 3. Auszeichnung zu erwähnen:
mit 150.000 Einheiten 3-fach Platin für A d e l e (Live at the Royal Albert Hall).
Nachdem es auch eine Kategorie Comedy Award Video gibt, die aber für den musikalischen 
Bereich keine Rolle spielt, soll zumindest erwähnt werden, dass diese Auszeichnung nach 
Berlin ging und zwar gleich zwei Mal an
Mario Barth, mit 13-fach Platin (650.000 Einheiten) Männer sind primitiv, aber glücklich
und mit 4-fach Platin (200.000 Einheiten) Männer sind peinlich, Frauen manchmal.
Eine, doch noch zu erwähnende Rolle spielen die AWARDS für Kids und Hörbücher, und 
schaut man auf den neuesten Tabellenstand 2013 (MiZ, S. 51), dann wurden in diesem Jahr 
29 x Gold und 11x Platin für KID AWARDS VIDEO
und je 3 x Gold und Platin für HÖRBUCH AWARDS vergeben.
Eine magere Ausbeute gab es auf dem Gebiet des Jazz,
es gab nur 1 x den Jazz­Award­Platin.
Es lohnt sich ein Blick auf die insgesamt vergebenen Awards im Jahr 2013, denn sie sind 
immerhin Maßstab für die damit erzielten Umsätze und so wurden insgesamt 570 Awards 
vergeben, davon in Gold 388 und in Platin 182, den Hauptanteil in Gold heimste die Long play 
(Musikprodukte) mit 162 Verleihungen ein, logischerweise dann auch die Platinver leihungen 
mit 95. Die wenigsten Gold­Awards, drei an der Zahl, landeten in der Hörbuch-Kategorie, 
bei den Platin­Awards gab es nur einen in der Kategorie Jazz.
Am Schluss doch noch ein kleiner Vergabehinweis (MiZ 2013, S. 51, Fussnoten):
<Die Vergabe der Auszeichnungen erfolgt mit sich verdoppelnden Verkäufen immer nach 
dem Muster:
1­fach Gold * 1­fach Platin * 3­fach Gold * 2­fach Platin * 5­fach Gold * 3­fach Platin,etc>.
Allerdings sind mit diesen, durch bisher physischen Verkäufe erzielten Umsätzen, die  Geld­




Nicht der Bundesverband der Deutschen Musikindustrie, sondern die GEMA verleiht seit 
2009 den Deutschen Musikautorenpreis unter dem Motto < Autoren ehren Autoren>. 
Die Vergabe erfolgt in zehn Kategorien, so wurden beispsw. anlässlich der Verleihung am 
25.April 2013 in Berlin die Toten Hosen gleich in zwei Kategorien ausgezeichnet und zwar in 
der Sparte Komposition Rock/Pop und für den erfolgreichsten Schlager <Tage wie diese>. 
Mit einer Ausnahme bleiben die Auszeichnungen undotiert, es handelt sich dabei um die 
Kategorie Nachwuchs, hier sind 10.000.­ Euro Preisgeld angesetzt. Alle anderen Preisträger 
ernten Ruhm und Anerkennung.
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GEGENWART UND ERWARTUNG - 
Schlussfolgerungen und Ausblick
1. Marktsituation
(Vgl.: http://de.wikipedia.org./wiki/Spotify und http://www.teltarif.de/ ampya-musik- stream-
ing-kostenlos-internet/news/51299.html) 
Dass die CD nach wie vor  das grösste Stück Brot des Musikers ist, das ihn ernährt, ist wohl 
unbestritten, aber das Zubrot wird grösser und je mehr man in die Szene schaut, umso mehr 
Möglichkeiten bieten sich an, ob über Online oder Streaming, die natürlich da sind und auch 
millionenfach genutzt werden (legal oder illegal). Sie nutzen aber dem kleinen, unbekannten 
Musiker, Komponisten oder den Hinterhofbands in keinster Weise.
Leisten kann es sich nur der grosse Bühnenkünstler, der sein Geld mit Live­Auftritten ver-
dient und eben deswegen auch, auf Grund seines Bekanntheitsgrades und der Image pflege 
dank seines (mitverdienenden) Verlages, noch mit guten Tonträgerverkäufen rechnen kann 
und so das Download­Almosen verkraftet. Wenn man im Internet recherchiert, trifft man 
auf Firmen wie Simfy­Spotify­Napster oder den von der Pro­SiebenSat 1­Gruppe ins Leben 
gerufenen Musik­Dienst­Ampya mit einem eigenen Musik­Streaming­Dienst (zu finden 
unter: http://www.teltarif.de/ampya-musik-streaming-kosten los-inter net/news/51299.html). 
Es ist eigentlich schon fast wie bei der Tafel (Gratisessen für Bedürftige): man braucht 
soviel wie kein Geld auszugeben und bekommt ein millionenfaches Angebot an Musik 
gratis. Wörtlich heisst es: <20 Millionen Songs sollen auf Ampya …/… jederzeit zum Stream­
ing­Abruf bereit stehen.../..Zudem wirbt die Pro­SiebenSat1­Gruppe .....mit 57.000 Musik­
videos und 1.000 Radiostationen, die auf den Nutzer warten>.
Begibt man sich dann auf die oben genannte Stelle, dann bekommt man auf der Seite 
<spotify> drei Angebote:
Angebot Nr. 1 : Unter <Der Soundtrack für dein Leben> gibt es Gratis Musik im Handumdre­
hen komplett kostenlos, dazu eine Aufzählung, was dieses alles beinhaltet.
Angebot Nr. 2: Unlimited, ein unbegrenztes Musikerlebnis für 4.99 im Monat (mit Werbe­
einblendungen) und
Angebot Nr. 3: Deine Musik­überall, auf allen Geräten herunter zu laden und auch offline 
zu hören (ohne Werbung und ohne Verpflichtung), für monatlich € 9.99, wer will dann noch 
einen Tonträger kaufen?
Die Angebote zwei und drei hat Ampya auch übernommen.
Und wie sieht das Kasse machen für den Künstler aus?
Darüber steht, ebenfalls noch bei Spotify unter der Rubrik Kritik : <Recherchen des Hessi­
schen Rundfunks vom April 2013 zufolge bekommt ein Künstler im besten Fall nur 0,00164 
Euro pro Stream. Zum Vergleich: Verkauft ein Künstler ein Album mit 13 Songs auf CD, blei­
ben ihm im besten Fall rund 3 Euro. Wird es gestreamt, sind es rund 0,02 Euro. 
Das Album müsste also rund 145 mal gestreamt werden, damit der Künstler auf einen ähn­
lichen Ertrag kommt. Das Plattenlabel entscheidet letztlich darüber, ob die Musik auf spotify 
angeboten wird>.
Eigentlich könnte man hier, wenn man es ganz brutal ausdrücken möchte, von einer 
Existenz bedrohungsanlage für den Künstler sprechen, denn lt. <www.iwkoeln.de/infodien-
ste archiv/beitrag 41323> müsste beispw., wie bei Last.fm, <ein Song 1.546.667 mal gespielt 
werden, damit ein Künstler gerade mal den US­Mindestlohn von ca $ 1.160.­ (das sind unter 
€ 1.000.-) erhält>.
146
Das deckt sich mit einer Statistik des Instituts der deutschen Wirtschaft, die einen Frei-Berufler­
vergleich aufgestellt hat, aus dem ersichtlich ist, dass <bei 1.923 Notaren in Deutschland das 
durchschnittliche Jahreseinkommen bei € 151.469.­ liegt, für die künstlerischen Berufe jedoch 
jährlich nur € 13.821.­ zu Buche stehen>. Schon 2010 hörte man im einem Beitrag des DRadio 
Wissen am 5.5. die Aussage: <Musiker sind im Netz arm dran>. Dem ist eigentlich nichts mehr 
hinzuzufügen, aber Ausnahmen bestätigen die Regel, man muss nur an Beispiele denken wie 
Dieter Bohlen (Modern Talking) oder Frank Farian (Boney M.), dazu Tokio Hotel oder auf der 
Techno-Welle Paul van Dyk oder Scooter. Nicht zu vergessen, die aktuellen Mediensuper­
stars wie Andrea Berg, Helene Fischer (inclusive Nahrungs-und Schönheitsmittelwerbung), 
H. Grönemeyer, Udo Jürgens, Udo Lindenberg, die Toten Hosen, Rosenstolz, Xavier Naidoo, 
Peter Maffay, u.v.a., sie alle sorgen mit ihren riesigen Einkünften, dass die Prokopfausschüt­
tungen bei der GEMA im Querschnitt jährlich bei ca. 58.000.- Euro liegen, wovon der sozial 
betreute Musiker wohl nur träumen kann.
Trotz allem ist eigentlich in jedem Musiker der Wille, es zu etwas zu bringen, und wieder 
bewahrheitet sich ein altes Sprichwort: <Die Hoffnung stirbt zuletzt>, man muss nur an sich 
(und nicht an Andere) glauben. So wird es immer reiche und arme Musiker geben, das war 
schon früher so und wird auch weiterhin so bleiben.
Ein abschließender Blick in die gegenwärtige Situation:
Der globale Umsatz betrug 2013 rd. 15 Mia. U.S. Dollar, Downloads und Streaming, letzteres 
erwirtschaftete eine runde Milliarde U.S. Dollar, schafften zusammen an die 40 % des 
globalen Umsatzes. Welch riesige Erwartungen man in das Streaming­Geschäft setzt, 
zeigt der 3 Milliarden Deal, mit dem Apple das Unternehmen Beats Electronic (Dr. Dre) 
im Mai 2014 erworben hat. Dieser Kauf ging durch sämtliche Medien ARD, ZDF, RTL u.a. 
Unter http://www.BILD.de gibt es u.a. folgende Aussagen: <Der grösste Deal in der Firmen­
ge schichte von Apple ist unter Dach und Fach …/… Apple kauft sich mit Beats eine Eintritts­
karte ins Geschäft mit Abo­Diensten, bei denen man für einen monatlichen Festbetrag 
Millio nen Songs abrufen kann …/… Bei Abo­Streamingdiensten gibt es derzeit das grösste 
Wachstum in der Musikbranche>. Noch ist spotify Marktführer, jedoch die Zahl der Kon kur-
renten wird immer grösser und Apple wird sicher einer der grössten davon sein. Im Hinblick 
auf den Gesamtmarkt der Musikbranche gab es 2013 im Gegensatz zu Japan mit einem 
Minus von etwa 3,9 %, in Europa wieder Wachstum und Deutschland verdrängte England 
vom 3. Platz. 
Nach wie vor wird die Musikindustrie ihre Milliardengeschäfte machen, wie und auf welche 
Art es geschehen wird, wird sicherlich auch davon abhängen, wie sich die Musik durch 
ihre  Umwelt verändert, welche Arten von Musikerzeugungen oder Musikwiedergaben es 
geben wird, aber solange der Mensch Emotionen in sich hat (und die wird er immer haben), 
ist auch die Bereitschaft und der Wille, sicher sogar das Bedürfnis nach Musik da, welche 
Art von Musik er dann hört, entscheidet sein inneres Bedürfnis und wer dies erkennt, ob 
Künst ler oder Verlag, wird am vollen Tantiementopf sitzen. 
2. Schlussfolgerungen
Betrachtet man den Werdegang der Musik, dann ging er mit seiner Zeit. Die Menschen 
der jeweiligen Epochen bestimmten den Inhalt. Waren es in der Urzeit die Geister­
beschwörungen, dann folgten Götterverehrung, die Musik landete bei den Kirchen, kam 
von dort in die Königs­ und Herrscherhäuser. Die emotionale Entwicklung des Menschen, 
im Zusammen hang mit der Entwicklung von Technik und Forschung, brachte die Musik ins 
Bürger tum und wurde so zum emotionalen Allgemeingut. Musik in Geld zu verwandeln 
begann eigentlich mit der Erfindung des Phonographen durch Th. A. Edison und der Weiter-
entwicklung zum Grammophon durch Emil Berliner (siehe oben: E) 2. Tonträger industrie, 
die Welt der Tonträger).
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Die Musik war von diesem Zeitpunkt an nicht mehr ein Augenblick des Hörens, man konnte 
sie festhalten, hören und kaufen. Die Grundlagen, Musik als Wirtschaftsgut zu sehen, waren 
damit geschaffen, man musste nur die richtigen Geschmacksströmungen erkennen und ver-
folgen. Nimmt man dies als Ausgangspunkt, kann man an Hand der Nachfrage bestimmte 
Strömungen feststellen. Nach dem Niederlagenchaos des 1. Weltkrieges entstanden die 
Operetten und Schlager mit ihren oft ausschweifenden oder auch anzüglichen Texten. Das 
dürfte auch der entscheidende Moment sein für die Weiterentwicklung der bürger lichen 
Musik. Nach dem 2. Weltkrieg gab es wieder einen Umschwung im Bedürfnis des Normal­
bürgers. Es bildeten sich innere Sehnsüchte, die durch Schlager gestillt werden sollten. Nach 
dem Wirtschaftswunder verschwanden die Sehnsüchte zu Gunsten von Ansprüchen und 
Bedürfnissen und dementsprechend wandelte sich auch die Art der Musik. Die Romantik 
wurde zurückgedrängt, die Gefühlswelt änderte sich durch eine Art von Sorglosigkeit, die 
Menschen leben unbekümmerter, weil die Zeiten der fast immer wiederkehrenden Kriege 
aus dem Bewusstsein verschwunden sind und die wirtschaftlichen Situationen positive 
Lebenserwartungen aufzeigen.
Geniessen an Stelle von Empfinden änderte auch die Einstellung zur Musik. Wenn man es in 
Tönen ausdrücken möchte, dann verdrängte der Rhythmus (Genuss) das Harmoniebedürf­
nis (Emotion).
Das erklärt vielleicht auch das zur Zeit so erfolgreiche Rappertum mit seinen, fast melodie­ 
losen und stossartig vorgetragenen Versen, die sich teilweise aus Gegenwartsproblemen 
oder auch Beschimpfungen zusammensetzen.
Würde man sich nur auf diese Interpretationen beschränken, den ganzen menschlichen 
Fortschritt, egal auf welchen Stufen er sich auch entwickelt hat, ausschalten, dann hätte 
man fast die Situation aus den Urzeiten, wo der Mensch sich nur mit rhythmischen Bewe­
gungen oder unartikulierten Lauten klanglich äusserte.
Dazu ein Erfolgsbeispiel aus der Rapper-Szene: Der US-Rapper EMINEM verkaufte sein im 
Jahr 2000 erschienenes Album <The Marshall Mathers LP> innerhalb einer Woche 1,79 Mio. 
mal und damit <ist es bis heute das schnellstverkaufte Rap­Album in den USA>. Inzwischen 
wurden ca. 22 Mio. Alben verkauft (in Deutschland ca. 600.000) und es ist somit sein erfolg-
reichstes Album (http.//de.wikipedia.org/The Marshall Mathers LP#Verkaufszahlen_und_
Auszeichnungen).
Glücklicherweise gab es, besonders seit Barock, Klassik, Romantik, Komponisten mit 
Gefühlen und Eingebungen und so bleibt in der heutigen Zeit, wenn auch im Vergleich 
zum Massengeschmack unterbewertet, die klassische Musik das Maß aller Dinge, denn 
sie hat die möglichsten und unmöglichsten musikalischen Entwicklungen überlebt mit der 
Prognose, dass sie auch weiterhin überleben wird.
Ein wunderbares Beispiel dafür liefert die 10-jährige Amira Willighagen aus den Niederlanden:
In der Talentshow Holland Got Talent stellte sie sich 2013 (damals noch 9-jährig) ohne jede 
professionelle Vorbildung auf die Bühne und sang Puccinis Arie <O mio babbino caro> in 
einer Art und Weise, dass dem Publikum der Atem stockte und es zu Beifallstürmen bis hin 
zu standing ovations hingerissen wurde. Das Finale gewann sie am 28.12.2013 mit Nessun 
Dorma (Turandot, Puccini). Inzwischen gibt es auch schon die erste CD und, was ebenso 
erstaunlich ist, die soziale Einstellung dieses Stimmwunders, denn sie unterstützt mit der 
Hälfte ihrer Einnahmen das Projekt Playground, eine Einrichtung von Kinderspielplätzen.
(http://de.wikipedia.org/wiki/Amira_Willighagen). Ob es eine Jahrhunderterscheinung wer-
den wird, wird die Zeit zeigen, jedenfalls wurde ihre YouTube­Seite schon weit mehr als 18 
Millionen mal angeklickt und es werden täglich mehr. Die Klassik hat mit diesem kindlichen 
Phänomen einen neuen Nährboden erhalten, viel leicht geht sogar eine emotionale Saat auf 
und die klassische Musik bekommt einen Aufwind, der in Richtung neue Generation weht.
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Doch wieder zurück zur wirtschaftlichen Goldgrube.
Wirtschaftlich gesehen ergibt sich eine andere Situation, hier zählt der Zeitgeschmack in 
der Unterhaltungsbranche und wer ihn trifft, komponiert Geld. Wie das geschieht, darüber 
bestimmen die grossen Musikkonzerne und die Medien Radio, Fernsehen und Presse. Hier 
wird entschieden, wer am gedeckten Tisch sitzen darf.
Mit am gedeckten Tisch sitzt zur Zeit auch der oder die österreichische Künstler (in) Conchita 
Wurst, mit dem Gewinn des European Song Contest. In RTL-explosiv-weekend v. 1.6.14 war 
zu erfahren, dass <die vorherigen Gagen nur ein paar Hundert Euros waren, jetzt ein Auf­
tritt aber Summen zwischen Zehn­, Fünfzehn­ oder sogar Zwanzigtausend Euros einbringt>. 
Grosse Hoffnungen auf ein grosses Geschäft machen sich zur Zeit etliche Musikmacher 
durch das Produzieren von Fussballsongs in Bezug auf die Weltmeisterschaft in Brasilien, 
selbst der Bayer. Rundfunk hat einen hauseigenen Song kreiert, den man allerdings gratis 
downloaden kann. 
Fasst man die drei letztgenannten Beispiele zusammen, dann sind es eigentlich drei ver-
schiedene Gebiete im Wettbewerbsbereich, die eine gute Darstellung der gegenwärtigen 
Situation ergeben, aber trotzdem andere Voraussetzungen mit sich bringen. 
Für die Klassik steht das völlig unbedarfte 10-jährige Mädchen, das für ein wunderbares 
Zurückholen dieser Musik steht. Ein Gewinn für die Musik.
Für den Schlager steht ein Künstler(in), der (die) durch das optische Erscheinungsbild für 
gesellschaftliche Diskussionen sorgt, aber auch auf Grund des persönlichen Outens zu 
neuer Akzeptanz auf diesem Gebiet führt. Ein Gewinn für das gesellschaftliche Miteinander.
Für die Schöpfer der Fussballsongs könnte es im Glücksfall ein persönlicher Gewinn sein, 
was wiederum zeigt, dass nicht alles nur der Musik zuliebe passiert, sondern davon abhängt, 
was zur Zeit die Massen beschäftigt und Gewinn bringen könnte, dies ist zumindest meine 
Meinung.
3. Ausblick
Ein Sprichwort sagt: <alles im Leben hat zwei Seiten>, so ist es auch in der Musik, die eine 
Seite ist die Welt der Musik, die andere die der Weltwirtschaft.
Betrachtet man die Musik für sich selbst, so hat sie eine mehrtausendjährige Wandlung 
durchgemacht, die Weltwirtschaft selbst ist viel jünger, sie hat eigentlich erst begonnen 
im Zeitalter der Technik und diese begann von der Musik Besitz zu ergreifen, als man es 
geschafft hatte, die Töne festzuhalten, zu konservieren. Die Technik machte es möglich, es 
entstanden der Phonograph, das Grammophon und der Plattenspieler, es kam der Kassetten­
rekorder und es kam der CD­Spieler. Jetzt gibt es iPhone und iPod und im Gegensatz zu 
früheren Zeiten, als auf den entsprechenden Tonträgern eine kleine Einheit von Musik zu 
hören war, können jetzt tausende von Titeln gespeichert werden. Man muss auch nicht 
mehr zu Hause vor dem Grammophon sitzen oder einen Walkman mit sich herumtragen, es 
genügen streichholzschachtelgrosse Wunderwerke, um tage­ oder wochenlang Musik an 
einem Stück zu hören. Es sind auch keine riesengrosse Lautsprecherboxen mehr nötig, um 
einen perfekten Klang zu erzeugen, heute gibt es Lautsprecher, die nur ein bisschen grösser 
als ein Hühnerei sind und den Hörgenuss eines Konzertsaales hervorzaubern.
Heute neu und morgen veraltet, wenn man sich dieses vor Augen führt, dann ist es nur 
noch eine Frage der Zeit, wann die momentan noch Geld bringende CD, genauso wie ihre 
Vorgänger LP und MC, der Vergangenheit angehört. Es ist vielleicht auch eine Genera-
tionenfrage, nach dem Motto: wenn der Nutzer stirbt, wird auch der Gegenstand überflüs­
sig, zumal die Technik eine im voraus gar nicht vorstellbare Entwicklung durchmacht.
Womit werden zukünftige Generationen Musik hören, wenn auch die jeweils gültige Technik 
sich immer wieder selbst überholt ?
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Gegenwärtig geht es der Wirtschaft darum, wie und auf welche Art man die rückläufigen 
Tonträgerverkäufe (sprich: CD), neben downloaden und streaming halbwegs ausgleichen 
kann, sie hat die Lösung auch schon gefunden, es sind die Konzerttourneen und zwar auf drei 
verschiedenen Gebieten: Pop­Klassik­Volksmusik, wobei in letzter Zeit auf dem Gebiet des 
Jazz der Sänger Roger Cicero von sich reden macht. Uneinholbar an vor derster Stelle steht 
natürlich die Pop­Musik, die die Massen anzieht, wie z. Bsp. beim Konzert der Rolling Stones, im 
Rahmen ihrer Welttournee in Berlin am 10.Juni 2014 auf der Berliner Waldbühne. Hier wurden 
Eintrittspreise zwischen 230.- und 1.300.- Euro, Letztere auf dem Schwarzmarkt, verlangt und 
die 22.000 Karten waren innerhalb von acht Minuten verkauft (Quelle: ARD-Nachtjournal 
v. 11.6.2014). Hier klingeln die Kassen, hier wird Geld gemacht.
Auch die klassischen Konzerte, die natürlich eine viel längere Tradition besitzen, sind immer 
noch Zugpferde, liegen aber bei weitem unter den Preisvorstellungen der U-Musik-Veran-
stalter. So zahlt bspw. ein Besucher des Kissinger Sommers für ein Konzert mit David 
Garrett zusammen mit der Tschechischen Philharmonie und ihrem ebenfalls hochdotierten 
Dirigenten Jiri Belohlavek zwischen 95.- und 110.- Euro. bei einer Saalkapazität von rd. 1.100 
Sitzplätzen. Konzerte dieser Qualität sind auch schnell ausverkauft, aber auch nur durch 
entsprechende Zuschüsse möglich, hier wird Geld dazu gebraucht.
Die Volksmusiktourneen haben den Vorteil, dass sie durch Fernsehsendungen mit hohen 
Einschaltquoten schmackhaft gemacht werden. 
Sei es mit Florian Silbereisen (Eintrittspreise bis etwa 100 Euro), Carmen Nebel (Eintritts preise 
etwa 40 Euro) oder Andy Borg (Eintrittspreise zwischen € 30.- und € 60.-), dement sprechend 
somit auch keinerlei Besucherprobleme haben, zumal gerade auf dem Gebiet der Volksmusik 
die Emotionen sehr dominant sind. Sollte es trotzdem finanzielle Engpässe geben, dann ste-
hen die Sendeanstalten dahinter.
Ganz egal, wie sich alles darstellt oder verändert, das Einzige, was alles überlebt, ist die 
menschliche Gefühlswelt und die wiederum ist und bleibt das Kapital einer jeden Markt-
wirtschaft, egal von welcher Art die Musik auch sein mag. Dabei ist aber unbestritten die 
U­Musik die absolute Nr. 1 und wird es sicher auch bleiben.
Nun sei hier noch eine Schlussbemerkung erlaubt:
Solange der Mensch Musik hören und auch selbst ausführen will, und Beides tut er schon 
viele tausend Jahre, sind seine Emotionen die sicherste Aktie auf dem Markt der Musik 
und darauf setzt auch die Marktwirtschaft.
Mit einem Vergleich aus der Märchenwelt und aus der Realität möchte ich meine Ausführungen 
schliessen:
Rumpelstilzchen konnte aus Stroh Gold spinnen,
die Musikwirtschaft schafft es mit Tönen,






Bildtafel 1: Chinesisches Schul-Kinderliederheft, mit Notation der Töne in Ziffern

155
Bildtafel 2:  Faun auf einem <Aulos> spielend, dargestellt auf einer Amethyst-Gemme, 
antiker griechischer Goldring (dazu Ausschnitt), <Steingröße 16 mm>

157
Bildtafel 3:  Zwei tanzende Figuren mit Schellenring, koptische Wirkerei, 
Ober-Ägypten ca. 5./.6.Jahrh. n. Chr.

159
Bildtafel 4:  Syrischer (?) Musiker, sitzend und mit erhobenem Arm eine Lyra spielend, 
auf schwarzem Stein in Skarabäusform ca. 2000 v. Chr. (und früher), 
Ring in Gold neu gearbeitet, <Steingröße 17 mm>

161
Bildtafel 5:  persische Miniatur, u.a.mit Musikergruppe, von links mit: 
Handtrommel - Laute - Harfe - Flöte, ca.16. Jahrh. n. Chr.

163
Bildtafel 6:  Originalbrief des Intendanten des Königl. Bayerischen Hoftheaters München, 
Ritter von Poshart (5.März 1898), in dem er eine Aufführung der Oper 
<Die Boheme> von G.Puccini ablehnte

165
Bildtafel 6 a:  die zurück gegebene Originalpartitur <Die Boheme> für die Proben am Klavier

167
Bildtafel 7:  Grammophon um 1910 der Schweizer Firma Paillard AG, St. Croix - gegr. 1814

169
Bildtafel 8:  Schlagertextheftchen von verschiedenen Verlagen 
oben links: Verlag Willi Pinkert, Berlin-Reinickendorf, 1940 
oben rechts: Verlag Willi Pinkert, Berlin N4,1920-er Jahre 
unten links: Verlag Mignon - Verlag Dresden A.1, 1920-er Jahre, 
unten rechts: Verlag der Verlags anstalt Hymnophon, Berlin, 1920-erJahre

171
Bildtafel 9:  Soldatenlieder, abgedruckt in der Wochenendzeitschrift <Die Grüne Post> 
vom 27. April 1941, Nr. 18, S.125, obere Seitenhälfte, Teil 1

173
Bildtafel 9 a: Soldatenlieder, siehe Bildtafel 9, untere Seitenhälfte, Teil 2

175
Bildtafel 10:  Amerikanische Ausgabe einer Langspielplatte mit Enrico Caruso, 
herausgegeben von: MACE RECORDS 
(a Division of Springboard International Records,Inc. Rahway N.J.07065)

177
Bildtafel 11:  45-er Schallplatte, made in India 1975, herausgegeben von EMI, 
mit dem berühmten <Hund vor dem Grammophon> und der Bezeichnung 
<His Masters Voice>, als Warenzeichen eingetragen im Jahr 1900 
für die Firma Deutsche Grammophon der Brüder Berliner.

179
Bildtafel 12:  Die neu geschaffene Musikkasette (MC) <Ausgabe 1989>

181
Bildtafel 13:  Compact-Disc (CD), <persönl. Aufnahme zu Gunsten von UNICEF>

183
Bildtafel 14:  Die lauteste Freilandorgel der Welt 
gebaut v.d. Fa. Orgelbau-Hey, Ostheim (Rhön)
184
Bildtafelbeschreibung
Bildtafel 1 S. 153 Kinderliederheft aus China mit Notationsbeispiel
Bildtafel 2 S. 155 antiker griechischer Ring, Faun mit Aulos, Amethist 
Bildtafel 3  S. 157  Zwei Tänzerinnen mit Schellenring, koptische Textilie 
(5./ 6. Jahrh. n. Chr.)
Bildtafel 4  S. 159  altägypt. Musiker mit Lyra u. Handtrommel, 
skarabäusförmiger Blutstein, (ca. 2000 v. Chr. und früher)
Bildtafel 5 S. 161 Musik- und Tanzgruppe, persische Miniatur (ca. 15./16. Jahrh.)
Bildtafel 6  S. 163  Originalbrief (v. Poshart, Intendant,Hoftheater München, 
Absage an Puccini)
 6 a S. 165 Klavierpartitur <Die Boheme> 
Bildtafel 7 S. 1675 Grammophon um 1910
Bildtafel 8 S. 169 Schlagertextheftchen 
Bildtafel 9 S. 171 Soldatenlieder (oberes Teil)
 9 a S. 173 Soldatenlieder (unteres Teil) 
Bildtafel 10 S. 175 Vinyl-Langspielplatte (mit Caruso) amerikanische Ausgabe 
Bildtafel 11 S. 177 45-er Schallplatte (Single)
Bildtafel  12 S. 179 Musikkassette 
Bildtafel  13 S. 181 Compact-Disc 
Bildtafel  14 S. 183 Freilandorgel (Hey, Ostheim)
Alle auf den Bildtafeln 1-13 abgebildeten Gegenstände sind mein persönliches Eigentum.





BUCH GENESIS, Kap. 2 – 5 (Bibel)
DER TANZ, Max von Böhm (Volksverband Bücherfreunde), 
Verlag: Wegweiser Verlag GmbH, Berlin 1925 
DIE HUNDERT SCHÖNSTEN KONZERTE, Herbert von Karajan 
Hrsg.: Walter Panofsky, Humboldt Taschenbücher Grossband, Nr. 128  
Lizenzausgabe im Gebr. Weiß Verlag Lebendiges Wissen Berlin-München, 
Copyright C.Bertelsmann Verlag,Gütersloh 1958   
DIE MUSIK, 1000 JAHRE ILLUSTRIERTE MUSIKGESCHICHTE 
Vorwort Karl Böhm, Christian Verlag München, copyright 1979, 
englische Originalausgabe by Harrow House Edition Lim., London 
EINE WELTGESCHICHTE DES TANZES, Curt Sachs, 
Hrsg.: Dietrich Heimer / Ernst Vohsen, Berlin 1933
FÜHRER DURCH DEN KONZERTSAAL, Hermann Kretschmar 
Bd. 1 Sinfonie + Suite, Bd. 2 Kirchliche Werke,Verlag A. Liebeskind, Leipzig 1888
GESCHICHTE DES ORATORIUMS, Arnold Schering (Georg Olms, Hildesheim) 
Verlag Breitkopf + Härtel, Wiesbaden 1966
GOTTESLOB, kath. Gebet- und Gesangbuch (Eigenteil Bistum Würzburg)) 
Echter Verlag, Würzburg 1975
HANDBUCH DER MUSIKWIRTSCHAFT 1992 
HANDBUCH DER MUSIKWIRTSCHAFT, 1997, völlig überarbeitete 4. Auflage 
HANDBUCH DER MUSIKWIRTSCHAFT, 2003, völlig überarbeitete 6. Auflage 
Hrsg.: Rolf Moser / Andreas Scheuermann 
Josef-Keller-Verlag Starnberg/München
INSTRUMENTENBREVIER, Hans Kunitz, 2.Aufl., 1971 
Verlag Breitkopf + Härtel, Wiesbaden
INSTRUMENTENHANDBUCH, Winfried Pape 
(Streich-Zupf-Blas-und Schlaginstrumente in Tabellenform) 
Musikverlag Hans Gerig, Köln, 1971 (TB 264)
JAHRBUCH DER MUSIKINSTRUMENTEN-UND MUSIKEQUIPMENTBRANCHE 2011/212 
Herausgeber: SOMM-Society Of Music Merchants e.V. Berlin 2013
MEYERS HANDBUCH ÜBER DIE MUSIK, Heinrich Lindlar, Hrsg. + bearbeitet 
in Zus. Arbeit m. d. Fachredaktion d. Bibliologischen Instituts 
Meyers Lexikonverlag 1971 (Bibl. Inst. Mannheim / Wien / Zürich)
MGG - DIE MUSIK IN GESCHICHTE UND GEGENWART, Friedrich Blume Hrsg. 
(Allgemeine Enzyklopädie der Musik), neueste Ausg. 2008 
unter Mitarbeit zahlreicher Forscher d. In- u. Auslandes 
Bärenreiter-Verlag, Kassel - Basel - London - New York 
MUSIK DER ZEITEN, Urs Müller + Fritz Gysi 
Panton Verlag Zöllikerberg-Zürich 1963
MUSIKINDUSTRIE IN ZAHLEN, Ausgaben von 2007 bis 2013 
Herausgeber: Bundesverband Musikindustrie e.V.  
Oranienburgerstr. 67/68, 10117 Berlin
MUSIKINSTRUMENTENKUNDE, Walter Kolneder 
Verlag Quelle + Meyer, Heidelberg 1969
MUSIK-LEXIKON, H.J.Moser 
Verlag Breitkopf + Härtel, Wiesbaden 1955
186
MUSIKPSYCHOLOGIE, Herbert Bruhn / Reinhard Kopiez / Andreas Lehmann, Hrsg. 
Das Neue Handbuch, rowohlts enzyklopädie, 3. Aufl. 2011 
Rowohlt Taschenbuchverlag Reinbek
MUSIK UND SPRACHE, Th. Georgiades 
Das Werden der abendländischen Musik, 2. Aufl. 
Springer Verlag Berlin/Heidelberg/New York 1974
OPER DER WELT, Kurt Pahlen, neue ergänzte Ausgabe  
Schweizer Verlagshaus Zürich 1974
RECLAMS OPERN- UND OPERETTENFÜHRER, Hrsg. Wilhelm Zentner und Anton Würz 
25. Auflage,Philipp Reclam jun. Stuttgart 1969
RECLAM JAZZFÜHRER, Carl Bohländer / Karl Heinz Holler 
Verlag Philip Reclam jun. Stuttgart 1970
SINFONIE DER WELT, Kurt Pahlen 
Schweizer Verlagshaus Zürich 1967
TABELLEN ZUR MUSIKGESCHICHTE, Arnold Schering, ergänzt v. H .J. Moser 
Verlag Breitkopf + Härtel Wiesbaden 1962
TASCHENBÜCHLEIN DES MUSIKERS, Paul Frank 
Verlag Carl Merseburger Leipzig 1870
II. Rechtstexte
Urheberrechtsgesetz an Werke der Literatur und an der Tonkunst, 1901, Reichsgesetzblatt - 
1901, abgelöst durch das Gesetz über die Wahrnehmung von Urheberrechten und ver-
wandten Schutzrechten <Urheberwahrnehmungsgesetz> (9.9.1965), geändert am 1.10.2013
Vertrag zwischen GEMA, dem Freistaat Bayern und den Kommunalen Spitzenverbänden 
(13.4.2011)
III. Internet - Recherchen
(in chronologischer Folge) - (letzter Abruf 31 - 05 - 2014)
www.gutezitate.com/zitat/238906















http://de.wikipedia.org./wiki/<das jeweilige Instrument betreffend>
http://de.wikipedia.org./wiki/<den jeweiligen Komponisten betreffend>
















































































Statistisches Bundesamt Wiesbaden (WZ2008 2-/3/-4-Steller, Stand: 11-02-2014)
Statistisches Bundesamt Zweigstelle Bonn (E307 Dienstleister)
Presse
DIE GRÜNE POST, Wochenendzeitschrift, gegr. 1927, Ullstein Verlag, (Ausg. 24.4.1941, Nr. 18)
DIE WELT, Axel Springer Verlag Berlin
MAIN-POST GmbH  & Co KG, 97084 Würzburg, Regional-Ausgabe (17.6.2013)
SPIEGEL Verlag Rudolf Augstein GmbH  & Co KG, Hamburg
WAZ, FUNKE MEDIEN NRW GmbH, Essen
Welt am Sonntag (30.1.2011, Wirtschaftsteil)
WIENER FREMDEN-BLATT, Verleger Gustav Heine von Geldern, v. 1863 - 1874
Radio und Fernsehen
ARD-Nachtjournal (11.6.2014)
Bayer. Rundfunk, BR 1 (am Morgen, 28.8.2013)
DRadio Wissen (5.5.2010)
RTL - Explosiv-Weekend (1.6.2014)
RTL - DSDS (Deutschland sucht den Superstar, Staffel)
RTL - Die ultimative Chartshow (Serie mit Oliver Geissen)
ZDF - Aspekte (2.8.2013)

 URL: http://nbn-resolving.de/urn:ubn:de:bsz:ch1-qucosa-157256
